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ASS SER ERBE EBEN 


Einleitung. 


Es darf wohl als eine feſtſtehende Tatſache bezeichnet 
werden, daß allen Völkern, auf welcher Kulturſtufe dieſelben 
ſich auch befinden mögen, ein mächtiger Drang nach ſchön⸗ 
heitsvoller Formgebung innewohnt, der naturgemäß zuerſt 
in den Schöpfungen für ein ſchützendes Obdach und für den 
täglichen Gebrauch zur Geltung kommt, aber zu einer eigent⸗ 
lichen Kunſtübung erſt mit dem Zeitpunkt wird, mit welchem 
es gelingt, in den Formen eine gewiſſe geiſtige Idee zum 
Ausdruck zu bringen. Je höher ſich der einzelne aufſchwingt, 
und je höhere Aufgaben der allgemeine Kulturgrad eines 
Volkes ſtellt, deſto entwickelter und fortgeſchrittener werden 
auch die Kunſterzeugniſſe ſelbſt. 

Dieſe müſſen einerſeits ſo vielgeſtaltig werden, wie 
die Abſicht oder die Idee es iſt, der ſie ihre Entſtehung ver⸗ 
danken. Anderſeits müſſen aber auch diejenigen künſtleriſchen 
Leiſtungen, denen ein und derſelbe Gedanke zu Grunde ge⸗ 
legt iſt, allmählich übereinſtimmende Erſcheinungsformen 
entwickeln, die um ſo einheitlicher und vollkommener werden, 
je konſequenter und vollkommener die Idee ſelbſt iſt, welche 
durch die Kunſt zur Darſtellung gebracht werden ſoll. Bei 
allen Kulturvölkern und zu allen Zeiten iſt es aber die als 
höchſtes Ideal erkannte Gottesidee, die der künſtleriſchen 
Geſtaltung die höchſte Aufgabe zuweiſt. Deshalb werden 
auch die Werke für den religiöfen Kult, beſonders die Gottes⸗ 
häuſer, zum Mittelpunkt für das künſtleriſche Schaffen; an 
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ihnen gelangt die Kunſt am unmittelbarſten und vollkommen⸗ 
ſten zur Erſcheinung. 

Da die Künſtler aller Zeiten die hier entwickelte Kunſt⸗ 
form als die vornehmſte erkannten, legten ſie dieſelbe auch 
allen ihren Werken zu Grunde. So entſteht allmählich in 
beſtimmten Zeitaltern ein ganz beſtimmter Formenkreis, der 
für die geſamten künſtleriſchen Schöpfungen maßgebend wird, 
und in welchem der Kulturzuſtand und die künſtleriſchen 
Auffaſſungen einer ganzen Epoche ſprechend zum Ausdruck 
kommen. Dieſen Formenkreis nun, der aus der religiöſen 
und ſittlichen Anſchauungsweiſe eines Volkes hervorgegangen 
iſt, durch Gleichartigkeit der künſtleriſchen Aufgaben und der 
Mittel hierfür ſich entwickelt und zu einem harmoniſchen 
Ganzen ausgebildet hat, nennen wir Stil. Derſelbe zeigt 
ſich uns in allererſter Reihe in der Baukunſt, der älteſten 
und bedeutſamſten aller Künſte, die gewiſſermaßen den Stamm 
derſelben darſtellt; in ihr ſpiegelt ſich das ganze Kulturleben 
der einzelnen Nationen wider; ihre Denkmäler ſind die 
bezeichnendſten Markſteine für die Entwicklungsperioden der 
Völker. 

Freilich können wir dem Begriff „Stil“ nur in Bezug 
auf die Baukunſt dieſe große und allgemeine Bedeutung zu⸗ 
erkennen. Innerhalb und oft unabhängig von ihr kommen 
die Einzelkünſte, Bildnerei, Malerei, Kleinkünſte und dergl., 
zur freien Entfaltung und gewinnen in beſtimmten Zeit⸗ 
räumen ihren eigenen „Stil“, unter dem wir dann allerdings 
mehr die Art und Weiſe der künſtleriſchen Darſtellung ver⸗ 
ſtehen, das Ganze der in einer gewiſſen Epoche herrſchenden 
Art, einen Kunſtgegenſtand aufzufaſſen und ſeine zweckliche 
Beſtimmung auszudrücken. Ja wir ſtehen nicht an, über⸗ 
haupt jede eigenartig durchgebildete Kunſtweiſe „Stil“ zu 

nennen, und in dieſem Sinne hat wohl jeder Künſtler, der 
zu einer ſeine Individualität kennzeichnenden Selbſtändigkeit 
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gelangt ift, feinen eigenen Stil. Aus den von den Künſt⸗ 
lern der Gegenwart verfolgten gemeinſamen Beſtrebungen 
entwickeln ſich dann die in unſerer Zeit vorherrſchenden Kunſt⸗ 
richtungen, die um ſo dominierender ſind, je größeren An⸗ 
klang ſie in der Geſamtheit finden, und wohl auch, je ein⸗ 
flußreicher ihre Vertreter ſind. Wir geben dieſen das 
künſtleriſche Schaffen der Gegenwartcharakteriſierenden Eigen⸗ 
tümlichkeiten den Namen „Zeitſtile“. Dieſelben ſind in 
einer ſteten Um⸗ und Fortbildung begriffen im Gegenſatz zu 
den hiſtoriſchen Stilen, von denen jeder eine in ſich 
abgeſchloſſene und feſtſtehende künſtleriſche Norm bildet, die 
den Inbegriff der Regeln darſtellt, welche in einer beſtimm⸗ 
ten Epoche des vergangenen Jahrhunderts als maßgebend 
angeſehen wurden. In der vorliegenden Abhandlung werden 
wir hauptſächlich die letzteren zur näheren Betrachtung 
bringen. 


Der Stil der Ägypter. 


Zu den älteſten Denkmalen, die uns Kunde geben von 
den Werken der Menſchen in den fernſten, hiſtoriſch über⸗ 
haupt ſchätzbaren Zeiten, gehören die des alten Agypten. 
Das ſchmale Land, durchfloſſen vom Nil, der es alljährlich 
mit ſeinem Schlamme befruchtet, war einer hohen Kultur⸗ 
entwicklung beſonders günſtig. Seine Eigentümlichkeiten 
wieſen die Bewohner frühzeitig auf die Ausführung groß⸗ 
artiger Ufer⸗ und Kanalbauten hin, um den Segen des 
Fluſſes zu erhöhen und gleichmäßig zu verbreiten. In 
der dadurch gegebenen Anregung zur Pflege von Wiſſen⸗ 
ſchaft und Baukunſt, in der Vereinigung der Kräfte des 
ganzen Volkes und der Abgeſchloſſenheit des Landes 
gegen äußere Einflüſſe lagen die Vorbedingungen und 
Anfänge einer hochentwickelten, bis in das undurchdring⸗ 
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liche Dunkel der Urzeit zurückreichenden Kultur, deren 
gewaltige Denkmale ſchon mindeſtens 5000 Jahre vor 
unſerer Zeitrechnung die geſamten Typen der ägyptiſchen 
Kunſt und ihres Schrifttums aufweiſen. Da in derſelben 
nirgends auch nur eine Spur von fremden Einwirkungen 
erkennbar iſt, müſſen wir annehmen, daß die ägyptiſche 
Kunſt einen reinen Originalſtil darſtellt, der an den Ufern 
des Nil entſtand, zahlloſe Jahrhunderte hindurch ſtetig ſeinen 
Bahnen folgte und gewiſſermaßen zum Urſtamm der Bau⸗ 
kunſt ſelbſt wurde, von dem aus wir die Kunſt der Griechen, 
Römer, des Islam uſw. in unmittelbarer Folge von ein⸗ 
ander abzuleiten vermögen. 

Die ägyptiſche Kunſt iſt eine faſt ausſchließlich dem 
religiöſen Kultus dienende Monumentalkunſt. Die eigen⸗ 
artigſten Denkmäler ſind die Pyramiden, d. ſ. Königs⸗ 
gräber, die ſich über einer quadratiſchen Grundfläche von 
gewaltigen Dimenſionen (die des Cheops hat 227 m Breite) 
unter einem Neigungswinkel von etwa 47° erheben und eine 
ungewöhnliche Höhe erreichen (die des Cheops z. B. 137 m). 
Sie enthalten innere Gänge und Luftkanäle, die zu den 
eigentlichen Grabkammern des Königs und der Königin 
führen, ſind aus gewaltigen Steinblöcken, im Innern oft aus 
Ziegeln maſſiv aufgeführt und waren an den Außenflächen 
von ſorgfältigſt gefügtem und geſchliffenem Granit oder ähn⸗ 
lichem Material umkleidet. Die ganze Bauart derſelben läßt 
darauf ſchließen, daß ſie für ewige Dauer berechnet waren. 

Da die Religion der Agypter ein Fortleben des Men⸗ 
ſchen nach dem Tode lehrt, entwickelte ſich ein ſehr umſtänd⸗ 
licher Totenkultus. Die Toten wurden einbalſamiert, ſorg⸗ 
fältigſt umwickelt in Särge verbracht und dann in den 
Felſengräbern beigeſetzt, die einen an das ſpätere einfache 
Tempelportal erinnernden Eingang erhielten (ſ. Fig. 1) und 
als unterirdiſche Galerien von ſtaunenswerter Länge tief in 
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den Felſen eingehauen wurden mit vielen inneren Kammern, 
Sälen und Gängen, oft mit Säulenreihen, und reich mit 
Reliefs verziert. Außer dieſen Maſſengräbern finden ſich 
um die Pyramiden, namentlich in der Ebene von Theben, 
Privatgräber als kleine, viereckige, von einer Pyramide 
gekrönte Tempelchen mit einem für den Totenkult beſtimmten 
Kapellen⸗ 
raum, unter 
dem ſich der 
Mumien⸗ 


wurde das 
eigentliche 
Gotteshaus, 2 
der Tempel, . 
angelegt(ſiehe 
Fig. 2). Durch 
eine von 
zwei Reihen“ — 
Sphinxen — 
(vgl. Fig. 2 Fig. 1. Eingang zum Felſentempel von Beni-Haffan. 
und 4), dem 
Symbol der Weisheit und Fruchtbarkeit, gebildete Allee ge⸗ 
langt man zu den 2 Pylonen, d. h. breiten, ſchräg an⸗ 
ſteigenden, turmartigen Vorbauten von geringer Tiefe, zwiſchen 
denen ſich der oft noch durch 2 vorgeſtellte Obelisken und 
Koloſſalſtatuen hervorgehobene Eingang befindet, durch dieſen 
alsdann in den von offenen Säulenhallen umſtellten Vorhof 
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und von hier aus in den Tempelraum, in welchem zahlreiche 
Säulen die ſteinerne Decke tragen, und hinter dem das eigent⸗ 
liche Heiligtum liegt, ein kleiner, niedriger, von mehrfachen 
Mauern umzogener Raum für das Götterbild. Die den 
ganzen Tempelraum einſchließenden Mauern haben ſchräge 
Außenflächen und ſind oben von dem die ägyptiſche Archi⸗ 
tektur charakteriſierenden Hohlkehlengeſimſe bekrönt, be⸗ 
ſtehend aus oberer Platte, hoher, ſtarkausladender Hohlkehle 


b 


Fig. 2. Längenſchnitt und Grundrißanlage vom Tempel zu Karnak. 


und unterem Rundſtab, der dann auch an den Ecken der 
Pylonen und Mauern hinunterläuft. Die Säulen ſtehen 
ohne Fuß auf einer runden Unterlagsplatte, haben einen 
runden oder kannelierten, wie aus zuſammengebundenen 
Röhren beſtehenden Schaft mit einem vielgeſtaltigen, meiſt 
in Knoſpen⸗ oder Kelchform gebildeten Kapitäl, auf dem 
der Architrav (S. 24) und das Hohlkehlengeſims aufliegt. 
Das Hathorkapitäl in Würfelform mit 4 Masken der Göttin 
Hathor (= Iſis) und das ſog. protodoriſche mit Wulſt und 
Deckplatte ſcheinen der ſpäteren Zeit anzugehören (Fig. 3). 
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Die Säulenſchäfte, Geſimſe, Mauer- und Obelisken⸗ 
flächen erhalten den reichſten ſymboliſchen Schmuck, der 
hauptſächlich als flaches, faſt nur in Umrißlinien eingraviertes 
Relief behandelt, zum Teil aber auch gemalt wird. Als 
Motive hierfür finden ſich vor allem die Zeichen der ägyp⸗ 
tiſchen Bilderſchrift, die Hieroglyphen, welche uns die 
ſo anziehende Geſchichte der alten ägyptiſchen Königsgeſchlech⸗ 
ter in den fernſten Jahrtauſenden erzählen, und an den 


2 


Fig. 8. Kelch⸗, Knoſpen- und protodoriſches Kapital. 


Säulenkapitälen und Hohlkehlengeſimſen, ſowie an den fries⸗ 
artigen Bändern die als hauptſächlichſtes ornamentales Ele⸗ 
ment erſcheinenden Typen der den Agyptern heiligen Lotos⸗ 
blume. (Vgl. den Lotosfries in Fig. 8.) Über den Ein⸗ 
gängen ſehen wir faſt immerdie geflügelte Sonnenſcheibe, 
das Symbol des Lichtgottes Horus. b 

Die Bildnerei erhält durch die Ausführung der 
Koloſſalſtatuen an den Portalen, der Sphinxe (Fig. 4), ſo⸗ 
wie durch den reichen Relieſſchmuck auf den Wänden ein 
ergiebiges Feld. Dieſelbe offenbart ebenſo wie die Malerei 
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— die Agypter bemalten bei 
ihrer Vorliebe für polychrome 
(vielfarbige) Flächenverzierung 
faſt alles — eine ſcharfe Natur⸗ 
beobachtung, aber auch den völ⸗ 
ligen Mangel an perſpektiviſcher 
Darſtellungskunſt; alle Figuren 
ſind ſtets in Seitenanſicht dar⸗ 
geſtellt, kennzeichnen aber eine 
tiefſinnige Auffaſſung und ein 
ausgeſprochenes Individuali⸗ 
ſierungsvermögen (Fig. 5). 
Der Geſamteindruck der 

— —aäagyytiſchen Kunſt gipfelt in der 
Fig. 4. Setter unendlichen Großartigkeit der 
rieſenhaften Maſſen, die von dem monumentalen Sinn und 
tiefen Ernſt der Völker des Pharaonen⸗ 
landes ſtaunenswertes Zeugnis gibt. 
Sie erhielt ſich Jahrtauſende hindurch 
faſt ſtets in den gleichen Formen, bis 
ſie nach der Einwanderung der Griechen 
durch die helleniſche Kunſt und ſchließ⸗ 
lich nach Eroberung des Landes durch 
die Sarazenen (640 n. Chr.) durch 
die Kunſt des Islam völlig verdrängt 
wurde. 


Die Kunſt der aſiatiſchen Völker. 


Nach den aus der hiſtoriſchen Ur⸗ 
zeit der morgenländiſchen Kunſt auf un⸗ 5 
ſere Tage überkommenen und durch die 8 
wiſſenſchaftlichen Forſchungen gewon⸗ Fig. 5. Agon. mene 


12 R figur (vom Tempel 
nenen Denkmalen begegnen wir im Orient 8 Denberaß) Ss 
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bei der dort herrſchenden Willkür und der ungezügelten Phan⸗ 
taſie des Volkes weniger geſetzmäßig entwickelten und in ſich 
abgeſchloſſenen Architekturſtilen im Sinne der heutigen An⸗ 
ſchauungen, als vielmehr beſonderen Eigenarten, namentlich 
in Skulptur, Malerei und Kleinkunſt, die aber im großen 
ganzen auf unſere hiſtoriſchen Stile nur von ſehr geringem 
Einfluß waren. 

In Meſopotamien, 
dem geſegneten Strom⸗ 
lande des Euphrat und 
Tigris, entwickelte ſich 
ſchon in den früheſten 
Zeiten bei den alten Ba⸗ 
byloniern und Aſſy⸗ 
rern eine hohe Stufeder 
Kunſt, die mit der ägyp⸗ 
tiſchen viele Ahnlichkei⸗ 
ten auſweiſt, aber an 
Monumentalität hinter — 57g. 6. Ufforiſche Porkaffigur. 
ihrweitzurückbleibt. Die 
aufgefundenen Architekturreſte geben uns ein Bild von der un⸗ 
gewöhnlichen Größe, der Pracht und dem Luxus der Palaſt⸗ 
bauten, die offenbar in abgeſtufter Pyramidenform mit 
ringsum laufenden Terraſſen angelegt waren, im Innern 
von Reliefplatten und Tonflieſen mit Keilſchriften geſchmückt. 
Wir begegnen hier ſchon Überwölbungen der Portalöffnungen, 
ſowie Säulenbildungen mit Kapitälen, von denen uns eine 
Art Volutenkapitäl am meiſten intereſſiert (Fig. 7). Die 
großartigſten Figuren an dieſen Bauten ſind die aus einem 
Stein gehauenen, als geflügelte Manntiere mit Menſchen⸗ 
kopf geſtalteten Portalſtützen von beträchlichen Abmeſſungen 
(Fig. 6). Die Reliefs ſind ähnlich wie die ägyptiſchen be⸗ 
handelt und geben uns einen Einblick in das altaſſyriſche 
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Leben; an den Figuren iſt die eigentümliche Haartracht be⸗ 
ſonders charakteriſtiſch (Fig. 9). In der Ornamentik finden 
ſich außer den Relieffiguren die Lotosblume, Pinienzapfen, 
Anreihung von Roſetten und der Lebensbaum als haupt⸗ 
ſächlichſte Motive (Fig. 8). 

Die Baukunſt der Perſer ſtellt eine Vermiſchung aſſy⸗ 
riſcher, ägyptiſcher und indiſcher Formen dar; ein eigentümlich 
gebildetes Kapitäl, das ſog. Einhornkapitäl (Fig. 10), iſt eine 
den Perſern angehörende neue Erſcheinung. 


— . 


Fig. 7. Aſſyriſches Relief. 
(Säulen mit Bolutenkapitäl). (bemaltes Fußboden⸗Relleſ). 


Die Phönizier und Hebräer ſcheinen einen eigenen 
Stil nicht entwickelt zu haben; ſie waren vorwiegend Handels⸗ 
völker, die nur auf die Pflege der Kleinkünſte für den Handel 
Wert legten und ſich mit den ägyptiſchen und aſſyriſchen 
Formen begnügt haben. 

Die oſtaſiatiſchen Völker treten bedeutend ſpäter 
in die Kunſtgeſchichte ein. 

Indien wird zum Mittelpunkt, von dem aus die 
übrigen Stämme Oſtaſiens die Grundformen zu eigener Ver⸗ 
wendung entlehnen. Jenes wunderbare Land voll unerſchöpf⸗ 
lichen Naturreichtums hat zwar ſchon ſehr frühzeitig eine 
ſeinem Charakter und dem phantaſtiſchen Geiſt der Bewohner 
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Fig. 9. Aſſyriſche Reliefſigur Fig. 10. Perſiſche Architektur⸗ 
(Bild eines Königs). Details (vom Grabmal des Darius). 


entſprechende Kunſt entwickelt, gelangte aber erſt mit dem 
Zeitpunkte, als der Buddhismus über den Brahminismus 
den Sieg davontrug (etwa 550 v. Chr.), zu einem abgeklärten, 
einheitlichen Stil, der ausſchließlich aus dem Dienſte der 
Religion hervorgeht. Es entſtehen 4 Bautypen, deren 
Denkmäler noch in erſtaunlicher Menge vorhanden ſind: 
1. Die Siegesſäulen, die 
König Aſſoka zum Zeichen 
des zur Herrſchaft gelangten 
Buddhismus errichten ließ, 
d. ſ. mächtige, glatte, rings⸗ 
um mit den Geſetzen des 
Buddhismus beſchriebene 
Säulen von ca. 12 m Höhe 
und 2 m Stärke, mit einem . - — 
umgekehrten Kelchkapitäl, Fig. 11. Tope (Dagob). 
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auf dem eine Löwenfigur ſitzt als Sinnbild der neuen Lehre. 
2. Die Topen (Dagob), die ſich auf einer Terraſſe halb⸗ 
kugelförmig zu bedeutender Höhe erheben und eine Kammer 
enthalten für die Aufbewahrung der Reliquien des Religions⸗ 
ſtifters (Fig. 11). 3. Die Felſentempel, d. ſ. ausgedehnte, 
in rechteckiger Grundform in den Felſen eingehauene Höhlen, 
meiſtens durch 2 Pfeilerreihen in 3 Schiffe geteilt, mit einem 
dem Eingang gegenüberliegenden halbrunden Abſchluß, in 
deſſen Mittelpunkt bei den Brahminen das Götterbild, bei 
den Buddhiſten eine 

kleine Tope mit den 
Reliquien ſich be⸗ 
findet (Fig. 12). 
Dieſe Felſentempel 
ſind überaus reich 
verziert und bilden 
die intereſſanteſte 
Erſcheinung der in⸗ 
= diſchen Architektur. 
4. Die Tempel 
Fig. 12. Felſentempel bei Elora. dee a — 
einen großen, von Mauern umzogenen Gebäudekomplex dar, 
mit großartigen, in mehreren aufeinandergehäuften Geſchoſſen 
beſtehenden turmähnlichen Torüberbauten, die eine ſteile 
Stufenpyramide bilden. Die Details erinnern in ihrer phan⸗ 
taſtiſchen Überladung und nahezu regelloſen An- und Überein- 
anderhäufung an die berauſchend üppige Natur des Landes (. 
Fig. 13). Auch die Bild nerei trägt dieſen Zug, erreicht aber 
meiſtens in Haltung und Geſichtsausdruck der Figuren eine ſehr 
anmutige weibliche Milde und ſchwärmeriſch naive Empfindung. 
Die Chineſen haben es zu einer Fortbildung der mit 

dem Buddhismus eingedrungenen indiſchen Baukunſt nicht 
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gebracht, ſondern bei dem ihnen eigenen, 
aufs Praktiſche und Nützliche gerichteten 
Zug ihr Hauptaugenmerk auf großartige 
Nutzbauten gelegt (Brücken, Kanäle, chin. 
Mauer). Ihre Tempel ſind klein, turm⸗ 
artig in Holz aufgebaut, mit phantaſtiſch 
geſchweiften Zwiſchendächern, deren 
— Außenkanten mit Blumen En, 
Fig. 13. Indiſches Archi. kleinlichen Zieraten behangen find, im 
teure (Säuteneufleb Peil 2 Tuben Schnitz⸗ 
werk überladen, an dem Drachengeſtalten das Hauptmotiv 
bilden (Fig. 14). In der Kleinkunſt, beſonders dem 
Bronzeguß, der Emailtechnik, Porzellanfabrikation (Porzellan⸗ 
turm zu Nanking), erreichten die Chineſen ſchon in den 
früheſten Zeiten einen hohen Grad der Vollendung. 

Die Japaner ſind in der Baukunſt den Chineſen in 
mancher Hinſicht überlegen; ſie haben zwar die gleichen 
Grundformen wie dieſe, verwenden dieſelben aber logiſcher, 
einheitlicher und geſchmack⸗ 
voller. Auch für die Klein⸗ 
künſte, insbeſondere die Por⸗ 
zellan⸗Email⸗ und Lackmalerei, 
zeigen ſie hervorragende Veran⸗ 
lagung, die in der kecken und er⸗ 
ſtaunlich ſicheren Zeichnung von 
Naturformen geradezu Muſter⸗ 
gültiges geleiſtet hat. 

Bei den Völkern Oſtaſiens, 
die der alten Religion noch 
zugetan ſind, verblieb die an⸗ 
geſtammte Kunſt auch für die 
Folge in nahezu ungeſtörter j 
Geltung. In Indien aber ge. zig. 14. Cbineſiſcher Tempel. 

Hartmann, Stilkunde. 
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langte dieſelbe mit dem Eindringen des Islam (ſ. S. 80) 
durch Verſchmelzung mit der Kunſt desſelben zu einer wunder⸗ 
baren Nachblüte, deren Haupterſcheinungsformen maßgebend 
wurden für die geſamte indiſche Kunſt der ſpäteren Zeit. 


Der Stil der Griechen. 


Die auf unſere Tage überkommenen Typen aus der 
hiſtoriſchen Urzeit der orientaliſchen und abendländiſchen Kunſt 
offenbaren uns die auffallende Verſchiedenheit in der Auf⸗ 
faſſung und Phantaſie der beiden großen Völkerfamilien, 
der Semiten und der Arier. Während die geſamte Kunſt 
der ſemitiſchen Völker auf das Überſinnliche und Symboliſche 
gerichtet iſt bei ſtarrem Feſthalten der einmal ausgeprägten 
ſtiliſtiſchen Vorbilder, finden wir bei den ariſchen Völkern 
im Abendlande die naturfrohe Darſtellung von Bildern des 
wirklichen Lebens, die im allgemeinen gleichen Schritt hält 
mit der Fortentwicklung der Technik ſelbſt. Die Kunſt der 
morgenländiſchen Völker iſt aber die ältere, und an den Be⸗ 
rührungslinien mit der abendländiſchen Welt entſtehen die 
Keime zu einer erſten hohen Kunſtblüte, die auf griechiſchem 
Boden zur klaſſiſchen Vollendung führen ſollte. 

Das Land der Hellenen, das als ſüdlichſte Spitze 
Europas mit ſeinen Halbinſeln und Inſeln weit in das 
Mittelmeer gegen den afrikaniſchen und aſiatiſchen Kontinent 
hinausragt, im Norden von hohen Randgebirgen umſchloſſen, 
war ſeiner ganzen Natur nach einer hohen Kulturentfaltung 
beſonders günſtig. Hier ſchuf ein mit glänzenden Anlagen 
ausgeſtattetes Volk in ungewöhnlich raſchem Aufſchwunge 
jene herrlichen Werke, die im Gebiete reinſter und edelſter 
Formgebung bis zum heutigen Tage unerreicht daſtehen. 

Über den geſchichtlichen Anfängen des griechiſchen Volkes 
liegt noch ſo manches Dunkel, wenn dasſelbe auch in neuerer 
Zeit durch vergleichende Sprachforſchung und Ausgrabungen 
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etwas gelichtet wurde. Die wenigen Trümmer aus der von 
der altgriechiſchen Dichtung verherrlichten Heroen⸗ oder 
Mythenzeit, die aus ganz unregelmäßigen Quadern ſorg⸗ 
ſam zuſammengefügten ſogenannten eyklopiſchen Mauern, 
das Löwentor zu Myksnä (Fig. 15) und das Schatzhaus 
des Atreus, ein kuppelartiges Grabgewölbe aus wagrecht 
übereinander geſchobenen Steinen, bieten mehr ein hiſtoriſches 
als ein ſtiliſtiſches Intereſſe. 

Erſt mit der Einwan⸗ 
derung der Dorier in den 
Peloponnes um 1100 
v. Chr. und der Verdrän⸗ 
gung der Jonier nach 
Kleinaſien, woſelbſt dieſe 
ein eigenes Kulturleben 
entfalten, beginnt jene 
Zeit, welche durch die 
Wechſelwirkung in der 
Kunſttätigkeit der beiden \ 
Stämme für die Aus- ww 8 Fr 
bildung der helleniſchen 1 80. 
Kunſt von größter Ber Fig. 18. Sbwenter von Mytend. 

eutung wurde. 

Um 600 v. Chr. war von den Doriern im Süden 
vom Peloponnes der nach ihnen benannte Stil ſchon aus⸗ 
gebildet. Von ſeinem Entwicklungsgang bis zu dieſem 
Zeitpunkte haben wir bis jetzt nur unſichere Vorſtellungen, 
da ſehr wenig Überreſte hiervon vorhanden ſind. Zwar 
laſſen dieſelben auf eine Übernahme aſſyriſcher und ägyp⸗ 
tiſcher Formen ſchließen, die bereits eine klarere Anord⸗ 
nung und Abſtreifung alles Ungeheuerlichen aufweiſen. 
Von hier aber bis zum doriſchen Tempel iſt es ein 
wahrer Rieſenſprung an Fortſchritt, für deſſen Zwiſchen⸗ 

2* 
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ſtufen wohl keine zuverläſſigen Anhaltspunkte mehr ge⸗ 
funden werden. 

Die griechiſche Baukunſt knüpft ſich in ihrer Entfal⸗ 
tung an die Bauwerke für den Kultus der olympiſchen Götter. 
In dieſen ſahen die Griechen die vollkommenſte Erhaben⸗ 
heit und Schönheit menſchlicher Geſtalten, von denen jede 
Vorſtellung des Ungeheuerlichen und Verzerrten der orien⸗ 
taliſchen Völker verbannt war. Ihrer waren nur ſolche 
Wohnungen würdig, die nicht nur in den Geſamtverhält⸗ 
niſſen von vollendetſter Harmonie, ſondern auch in allen 
einzelnen Teilen mit höchſter Feinheit im beſten Material 
durchgebildet waren, die alſo auch das höchſte Ideal ſchön⸗ 
heitsvoller Geſtaltung zur Erſcheinung brachten. 

Der griechiſche Tempel diente ſtets nur als Wohnung 
für die Gottheit, deren Bild in ihm Platz fand, nie als Ver⸗ 
ſammlungsort der Betenden; es genügten deshalb verhält⸗ 
nismäßig beſcheidene Ausmaße. Er erhebt ſich auf einem 
hochgelegenen, von Mauern umſchloſſenen Platze über einem 
meiſt aus 3 Stufen beſtehenden Unterbau von rechteckiger 
Grundform und enthält immer einen rechteckig angelegten 
Innenraum Naos (vads, cella), in welchem das Götterbild 
aufgeſtellt wurde, mit einem Eingang in der meiſt gegen 
Oſten gerichteten Schmalſeite. In ſeiner weiteren Entwicke⸗ 
lung erhält er vor dem Eingang eine nach vorne offene 
Vorhalle, Pronados (1e) (vergl. Fig. 16 a) und bei 
ähnlicher Anlage an der hinteren Schmalſeite eine Hinter⸗ 
halle (Posticum) (Fig. 16d), jedoch ohne Zugang zur Cella; 
bisweilen liegt zwiſchen dem Poſticum und Naos ein als 
Schatzkammer verwendeter Hinterraum, Opiſthoͤdömos 
(ooo uos), mit Zugang vom Poſticum (Fig. 16 d u. 17). 

Die ganze Architektur entwickelt ſich nun im Außern 
an den vor und um den Naos angeordneten Säulenhallen, 
nach deren Anlage zu unterſcheiden find: 1. Antentempel 
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(antae nagaordòes = Seitenmauern) (Fig. 168), be⸗ 
ſtehend aus dem Naos und einer Vorhalle zwiſchen den über 
die Eingangswand vorſpringenden Längsmauern mit vor⸗ 
deren Pfeilern, den ſogenannten Anten, und Doppelanten⸗ 
tempel bei gleicher Anlage auch auf der Rückſeite. 2. Pro⸗ 
ſtylos (modorvios) (Fig. 16 b) mit einer Vorhalle von vier 
freien Säulen vor dem Tempelein⸗ 
gang und Amphiproſtylos (dun- 
n000TVAog) mit einer ſolchen auch an 
der hinteren Giebelſeite (Fig. 166). 
3. Peripteros (regbrregos) (Fig. 
16d), wenn eine Säulenreihe den 
ganzen Tempel umſtellt; Pſeudo⸗ 
peripteros (Vevooreghrregos), 
wenn dieſer Säulenumgang nur durch 
Halbſäulen an den Naosmauern an⸗ Pr 
gedeutet wird (vergl. Fig. 42). An 1.15 
den Giebelſeiten ſteht immer eine - 

gerade Anzahl Säulen, da⸗ 
mit der Eingang nicht verdeckt 
wird, an den Langſeiten die 
doppelte Anzahl und eine wei⸗ 
tere (einſchließlich Eckſäulen). 
Nach der Anzahl der Säulen 
an der Vorderſeite heißt der 
Tempel vierſäulig (rerodorvAog, tetrastylos), ſechs⸗ oder 
achtſäulig (sSGorv os, hexastylos, bezw. ö erdorv dog, 
oktastylos); ein oktastylos hat alſo an den Langſeiten 
17 Säulen (Pärthenon). 4. Diptkros (öbrregos) (Fig. 17) 
mit einem doppelten Säulenumgang um den Tempel. In 
einigen größeren Tempeln (Poſeidontempel zu Päſtum) ent⸗ 
hält der Naos parallel zu den Langſäulen zwei Säulen⸗ 
reihen (vgl. Fig. 17), durch die der Innenraum gewiſſer⸗ 


Fig. 16. Tempelgrundriſſe. 
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maßen in ein breiteres 
22 Mittelſchiff und zwei Sei⸗ 
tenſchiffe geteilt wird, und 
über denen Steinbalken 
liegen, auf welchen wieder 
kleine Säulchen als Pföſt⸗ 
3 chen ſtehen. Man erklärte 
* eee ee eee dieſelben bisher gewöhn⸗ 
lich als die innern Träger 
eines zum Teil offenen Daches und nannte ſolche An⸗ 
lagen Hypäthrältempel (dan) — der freie 
Himmel), eine Annahme, welche heute nicht mehr als zu⸗ 
treffend gilt. 
5. Mondpteros, aorceregos, ein kleiner, meiſt offener 
Rundtempel, der bei den Griechen ſelten vorkommt, deſſen 


rr 
j nos 


. 
* 
* 


Fig. 18. Doriſcher Tempel der Diana Propylda zu Eleufis. 
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Form aber von den Römern bedeutſam fortentwickelt wird. 


(Fig. 43.) 
Dergriechiſche 
Tempel erſcheint 
uns in der wun⸗ 
derbaren Harmo⸗ 
nie des Ganzen 


und der bis ins 
kleinſte ſorgfäl⸗ 


tigſt abgewoge⸗ 
nen Gliederung 


als ein vollendet 


künſtleriſcher Or⸗ 
ganismus wie ein 
vollkommen 
durchgebildetes 
plaſtiſches Werk; 
in jedem einzel⸗ 
nen Teile kommt 
die techniſche 
Funktion und das 
Verhältnis zum 
Ganzen klar und 
beſtimmt zum 
Ausdruck. Das 
Ganze ruht auf 
einem terraſſen⸗ 
artig erhöhten, 
von 3 Marmor⸗ 


chi 


8 


itäl 


R 
* 


2323333 


Stylobates 


ſtufenumſäumten Fig. 19. Doriſche Ordnung vom Theſeus tempel zu Athen. 


Mauerkörper, 


dem Stereobätes (oregeogdrus oder Krepidoma), auf 
deſſen durch Plattenbeleg gebildeter Oberfläche, Stylobätes 
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(orvAoßdrns), ſich der Tempeloberbau erhebt (f. Fig. 18). 
An dieſem erſcheinen als tragende Glieder die Säulen 
(orökoı, styloi), die mit dem Kapitäl (zepalarov), Säulen- 
knauf, die Aufnahme der Laft des Gebälkes und Übertragung 
auf den Schaft (oed ro, scapus), und mit dem Fuße (Bdars, 
basis) die Überleitung des Druckes auf den Unterbau be⸗ 
wirken. Auch die Anten (viereckige Stirnpfeiler) find in 
Fuß, Stamm und Kapitäl gegliedert, und ſelbſt die im übrigen 
ſchmuckloſen Tempelmauern erhalten oben ein ſäumendes 
Friesband und unten ein entſpre⸗ 
chendes Fuß⸗(Sockel⸗ glied. Auf den 
Säulen ruht das äußere Stein⸗ 
gebälk (Fig. 19), beſtehend aus dem 
auf den Kapitälen aufliegenden Archi⸗ 
träv oder Epiſthl (Sur 
dem Fries (Cg ον, zophöros, 
Bildträger) mit reichem bildneriſchen 
Schmuck, dem als viereckige Platte 
a weit über den Fries vortretenden 
Oiebelakroterte von Athen. Kranzgeſims, Geiſon (vero), und 

der das Dach einſäumenden Rinn⸗ 
leiſte, Sima (ena), d. i. einer über dem Geiſon hinlau⸗ 
fenden Steinrinne, in der ſich das Regenwaſſer ſammelt, 
das dann an den beiden Fußlinien des Daches durch als 
Löwenköpfe gebildete Waſſerſpeier abläuft. 

Von der Sima der beiden Langſeiten ſteigen die Dach⸗ 
flächen des Tempels in ſehr flacher Neigung empor; ſie 
ſind mit auf Holzſparren aufgelegten Ziegeln oder ziegelartig 
geformten Marmorplatten eingedeckt, deren Fugen durch 
parallel zu den Giebelkanten laufende Hohlziegelreihen über⸗ 
deckt ſind. Dieſe Hohlziegelreihen endigen oben in Akrotérien 
(d οeDgia) (Fig. 20), d. h. Firſtziegeln mit aufrecht⸗ 
ſtehenden Palmetten, und unten oft in ähnlich gebildeten 
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Stirnziegeln (antefixa) als Traufrand, an Stelle der 
Sima (Fig. 31). Das durch die Dachneigung entſtehende 
dreieckige Giebelfeld, Tympanon (röunavov), über welches 
das Kranzgeſims mit Sima hinläuft, erhält einen ſehr reichen 
bildneriſchen Schmuck; an den Firſt⸗ und den beiden End⸗ 
kanten ſtehen auf viereckigen Unterſätzen (Plinthen, Au O 
große Akrotérien bezw. Endblumen, an deren Stelle bisweilen 
Tiergeſtalten, ja ſelbſt Statuen treten (Fig. 19). 

Die wagrechte Überdeckung der äußeren Säu⸗ 
lenhallen geſchieht in der Weiſe, daß auf den Architrav 
und die Naosmauern in gleichen Abſtänden ſteinerne Quer⸗ 
balken gelegt werden 
(Fig. 21), deren Zwiſchen⸗ 
räume durch quadratiſche 
Decktafeln, die Kalym⸗ 
maͤtlen (zalvuudta), 
abgedeckt werden. Dieſe 
erhalten auf der unteren Fig. 21. Deckenbildung vom Tempel der 
ſichtbaren Fläche eine oder Athena zu Priene. 
vier quadratiſche Vertiefungen mit Roſetten auf dem Grunde 
(Kaſſetten), um ſie leicht und zierlich zu geſtalten. Von der 
innern Decke des Naos beſitzen wir keine Anhaltspunkte 
mehr; wahrſcheinlich waren es Holzdecken mit Kaſſetten⸗ 
bildungen. 

Die in der Regel an der öſtlichen Giebelwand gelegene 
Tempeltüre iſt hoch und ſchlank, nach oben etwas ver⸗ 
jüngt, von einem profilierten und mit Perl⸗ und Eierſtäben 
verzierten Türgeſtell umrahmt und bei reicherer Ausbildung 
(3. B. der berühmten Erechtheiontüre) mit einer geſimsartigen 
Verdachung auf Konſolen bekrönt (Fig. 22); die eigentliche 
Türe war aus Bronze, bisweilen vergoldet. Fenſter waren 
außer einer vergitterten Lichtöffnung über der Türe in der 
Regel nicht vorhanden. 
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In der Detailbildung der Säulen und Gebälke haben 
ſich nun drei verſchiedene Bauweiſen oder Stilarten entwickelt, 
gewöhnlich die Säulenordnungen genannt, und zwar die 
doriſche, ioniſche und korinthiſche, von denen die erſtere vor⸗ 
wiegend der frühen, die letztere der ſpäten Epoche angehört, 
die aber in der Blütezeit nebeneinander Verwendung finden. 
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Fig. 22. — von — e @reitfelontäre. 


Die doriſche Säule (Fig. 18 und 19) ſteht ohne Baſis 
in einer flachen Vertiefung des Stplobates, der gewiſſer⸗ 
maßen als gemeinſamer Säulenfuß erſcheint. Der aus 
mehreren ſorgfältig aufeinander gefügten Einzelſtücken (ſog. 
Trommeln) beſtehende Schaft hat nach unten eine An⸗ 
ſchwellung, Entäſis (&vraoıs), und iſt mit 16 oder 20 
Kannelüren (ö4ßdor, canaliculi, Kanäle) gegliedert, zwiſchen 
denen jeweils nur eine Kante ſtehen bleibt. Durch einen 
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ſcharfen Einſchnitt (scamillus), oft auch durch zwei oder 
drei Einſchnitte, wird oben der Säulenhals (ö orgazijior, 
hypotrach&lium) markiert, der dann mit mehreren ſchmalen 
Ringen (vrouat, änfli) ins Kapitäl übergeht. Dieſes 
beſteht aus dem Echinus (Zyivos), d. i. einem Wulſt in der 
Form eines oben wieder eingezogenen Viertelſtabs, und der 
quadratiſchen Deckplatte, dem Abakus (dfad) (Fig. 19). 
Die doriſche Säule hat eine Höhe von 5—6 unteren Durch⸗ 
meſſern und eine Verjüngung von ¼ unterem Durchmeſſer. 
Das Intercolumnium (Abſtand von 
Mitte zu Mitte) beträgt 2½ untere 
Durchmeſſer. Auch der Antenpfeiler 
iſt meiſt fußlos, erhält einen glatten, 
unverjüngten Schaft, einen als ganz 
flaches Band (rauyia, taënla, fäscia) ein 
wenig vorſpringenden Hals und ein 
Kapitäl, dem der Säule ähnlich, der 
Echinus jedoch mit dem Profil der über⸗ 
ſchlagenden Welle (Kymaͤtlon, vα⁰ 
n ep iſche Gebälk hat ei Big. >. 
D oriſche Ge at einen k 

glatten, als vierfantigen Steinbalken Weiche Kuen. 
gebildeten Architrav mit einem ſchmalen Halsbändchen 
(taenia) auf der Oberkante. Der darüberliegende Fries 
erhält durch die als kleine Stützpfeilerchen erſcheinenden 
Triglyphen (rolyAvpoı, Dreiſchlitze) über den Mittellinien 
der Säulen und deren Zwiſchenräumen eine lebhafte Glie⸗ 
derung. Das Motiv derſelben löſt ſich nach unten in der 
unter dem Halsglied des Architravs befindlichen ſogenannten 
Tropfenrégula auf, ſchmalen Plättchen mit ſechs Tropfen 
(orayöves, güttae) (Fig. 19). Die zwiſchen den Triglyphen 
liegenden vertieften Felder, die Metöpen (era), erhalten 
einen gemalten oder plaſtiſchen Schmuck. Das Kranz⸗ 


an 
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geſims (Geiſon) iſt ähnlich gegliedert, indem auf ſeiner 
ſchräg nach außen abhängenden Unterfläche über den Mittel⸗ 
linien der Triglyphen und Metopen viereckige Platten von 
der Breite der Triglyphen vorſtehen, die Mütulen, jede 
mit drei Reihen von je ſechs Tropfen wie unten an der 
Tropfenregula. An dem ſchrägen Giebelgeſims fallen die 
Mutulen weg. Das Oberglied des Geiſon wird durch ein 
Plättchen mit Kymation gebildet, die Sima iſt in einer 
weich nach auswärts geſchwungenen Linie profiliert und mit 


einem Palmettenband bemalt. 
ul 
9 — 


Fig. 24. Griechiſche Saͤulenbaſen. 


Der doriſche Stil macht in allen ſeinen Teilen den 
Eindruck ernſter Würde und ſtrenger Gebundenheit. 

Die ioniſche Säule iſt aus aſiatiſchen Vorbildern ent⸗ 
wickelt. Sie ſteht immer auf einem Fuß, Baſis (oneipa, 
spira) (Fig. 24), der zwei verſchiedene Bildungen aufweiſt: 
Bei den kleinaſiatiſchen Denkmälern (A) ruhen auf einer qua⸗ 
dratiſchen Unterlagsplatte (Plinthe) ein hoher, einwärts ge⸗ 
zogener kreisrunder Ring, der Trochllus (rodyıAog), meiſt 
mit zwei durch doppelte Rundſtäbchen getrennten Hohlkehlen 
wagrecht profiliert, und darauf der Wulſt oder Pfühl (r6gos, 
torus), eine kräftige Rundplatte, ebenfalls ganz oder in der 
untern Hälfte wagrecht kanneliert. Die attiſche Baſis (B) 
beſteht aus einem untern größeren und obern kleineren 
Wulſt mit einer dazwiſchenliegenden, durch Plättchen ge⸗ 
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trennten, tief eingezogenen Rundplatte (Trochilus) ohne 
Plinthe. Der Schaft iſt ſchlanker als der doriſche (vergl. 
Fig. 35) (die Höhe der Säule hat das 8 — 9fache des unteren 
Durchmeſſers, Verjüngung mit Entafi = / —7,, Inter⸗ 
columnium — drei untere Durchmeſſer), mit 24 tiefer aus⸗ 
3 Kannelüren gegliedert, zwiſchen denen Stege von 
/ Kannelürenbreite 2 

ſtehen bleiben. Die E 

Kannelüren ſind unten e 


und oben ausgerundet ee ee VER E 
und endigen unmittelbar LIT e 
am Anlauf bezw. Ab⸗ 95 AI I 2 
lauf, d.ſ.ſchmalen, durch De FRI * 
eine kleine Hohlkehlever r ͤ T * 
mittelten und in einn 2 
Plättchen übergehenden 8 

Verbreiterungen des 5 
Schaftes am Fuß bezw. 3 
len Das ioniſche N = 

apitäl beginnt mit S N 8 
einem als Beriftab ge⸗ D e = 

bildeten Halsring U | | 25 
es 2 a Fig. 28. Joniſche Ordnung vom Tempel der 
falls plaſtiſch als Eier⸗ „„ 


ſtab verzierte Echinus liegt. Darauf liegt nun das für 
die ionijche Bauweiſe jo charakteriſtiſche Volutenpolſter 
(zoıol, Eures = volütae), das ſich, wie aus weichem, 
elaſtiſchem Stoff beſtehend, in der Mitte einſenkt und an 
beiden Seiten um einen Kreis, das Auge, ſchneckenförmig 
aufrollt. Die Ecken zwiſchen den Voluten und dem Echinus 
werden mit langgeſtielten Palmetten ausgefüllt. Die Seiten⸗ 
anſicht des Volutenpolſters zeigt ſtets eine weiche, vielgeſtaltige 
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Profilierung, die meiſt durch 
einen mittleren, mit Blattwerk 
geſchmückten Rundſtab und dünne 
Perlſtäbchen zwiſchen Hohlkehlen 
gebildet wird (Fig. 25 und 26). 
Der Abakus iſt niedrig und 
als zierliche Blattwelle mit Eier⸗ 
ſtab profiliert. Reiche Kapitäle 
(3. B. am Erechtheion) erhalten 
zwiſchen Echinus und Voluten⸗ 
polſter noch einen mit Flechtwerk 
verzierten Rundſtab und einen 
mit einem umlaufenden Pal⸗ 
mettenkranz geſchmückten Hals 
(Fig. 26). Da das ioniſche Ka⸗ 

Fig. 26. pitäl zwei Haupt⸗ und zwei 
Joniſches Ectapitäl vom Erechtheion. Nebenſeiten hat, eignet es ſich 
nicht gut für Eckſäulen. Bei 
den Peripteraltempeln half man ſich nun dadurch, daß man 
am Eckkapitäl die Vorder⸗ wie die Seitenfront als Haupt⸗ 
anſicht behandelte, wodurch die an der Ecke ſich ſtoßenden 
Voluten eine ſtark auswärts geſchweifte Schnecke bilden. 
(Fig. 26.) Die Anten erhalten gleiche Fußbildung wie die 
Säulen, glatten Schaft, Hals mit Palmettenband und als 
Kapitäl einen Eierſtab, darüber Herzblattſtab (Kymation) 
und einen niedrigen 
Abakus. Die ioniſche 
Bauweiſe verwendet 
auch freie vier⸗ 
eckige Pfeiler mit 
Baſis, verjüngtem 
zlatten Schaft und 
Fig. 27. Joniſches Pfeilerfapitäl mit Wandfries. Kapitäl, von dem 
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dig. 27 eine beſonders häufige 
Form darſtellt, ſowie ähnlich ge⸗ 
ſtaltete Wandpfeiler, deren 
Fuß⸗ und Kopfbildungen ſich an 
den Wänden fortſetzen. 

Das ionifche Gebälk hat 
ah drei nur ſehr wenig über⸗ Kg 
einander vorſpringenden Abſätzen N nthusblatt vom 
gegliederten Architrav, der als Tun der Winde i. uten. 
oberen Abſchluß ein kleines Eier⸗ 
ſtabgeſims erhält (Perlſchnur, Herzblattſtab und Plättchen), 
und einen glatten, durchlaufenden Fries mit figürlichen 
Darſtellungen. Ein Eierſtab mit Perlſchnur vermittelt 
den Übergang zum Kranzgeſims, welches wieder zwei 
Grundformen aufweiſt, die attiſch⸗ioniſche, bei welcher die 
ſtark ausladende Hängeplatte direkt auf dem Fries aufliegt, 
und die aſiatiſch⸗ioniſche, bei welcher ein Zahnſchnitt⸗ 
geſims dazwiſchengeſchoben wird (Fig. 25 und 31). Die 
Hängeplatte erhält durch eine Kehlung an der Unter⸗ 
fläche eine ſogenannte Waſſernaſe. Das ſchräge Giebel⸗ 
geſims iſt wie das Kranzgeſims gebildet, 


| l EHE 
Fig. 9. Korinth. Kapitäl Fig. 30. Korinth. Kapitäl 
(vom Turm der Winde (vom Tempel d. Apollo Dibymaios 


zu Athen). zu Milet). 
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Zahnſchnitt. Die in doppelt geſchweifter Linie, dem Kar⸗ 
nies, profilierte und mit einem Anthemlenband (dvd &uuov) 
verzierte Sima bildet wieder den oberen Abſchluß des Ge⸗ 


bälks (Fig. 25). 


— 


Fig. 81. Korinth. Ordnung (vom 
Denkmal des Lyſikrates zu Athen). 


Der ioniſche Stil erſcheint 
uns durch ſeine freier geglie⸗ 
derten, anmutigen und graziöſen 
Formen im Vergleich zum do⸗ 
riſchen als ein bedeutend leich⸗ 
teres und ſchlankeres Bauſyſtem 
(vergl. Fig. 18 und 35). 

Die korinthiſche Säule iſt 
im weſentlichen nur eine reichere 
Ausgeſtaltung der doriſchen 
und ioniſchen; ſie hat eine 
attiſch⸗ioniſche Baſis mit 
Plinthe, den gleichen Schaft 
wie die ioniſche Säule, aber 
ein völlig neues Kapitäl, 
welches erſtmals von Kalli⸗ 
mächos von Korinth (um 400 
v. Chr.) gebildet worden ſein 
ſoll. Die Grundform hierfür 
haben wir ſchon im ägyptiſchen 
Stil) Fig. 3, Kelchkapitäl)kennen 
gelernt. Das korinthiſche Kapi⸗ 
täl beſteht aus einem Perlſtab 
als Halsring (Aſtragäl), dem 


nach oben geöffneten Blumenkelch und dem Abakus. Der 
Blumenkelch wird von Akanthusblättern (Fig. 28) gebildet, 
die hier zum erſtenmal auftreten. (Der Akanthus, dxavdos), 
Bärenklau, iſt ein in Griechenland und Italien wild wachſendes 
Staudengewächs, deſſen große, vielfach ausgezackte und ſchön 
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gerippte Blätter von den Griechen als ein neues Ornament⸗ 
motiv verwendet und, obgleich dieſe Pflanze keine Ranken 
treibt, ſtets in Verbindung mit ſolchen dargeſtellt wurden.) 
Es ſind nun zwei verſchiedene Formen von korinthiſchen 
Kapitälen zu unterſcheiden: Das eine hat nur eine Reihe 
von acht Akanthusblättern mit nach außen 
überhängenden Spitzen, zwiſchen denen ebenſo 
viele Schilfblätter ohne Ranken die obere 
Hälfte der Kelchform umkleiden, und darüber 
einen profilierten, quadratiſchen Abakus 74 
(Fig. 29). Bei der andern, häufigeren Form 
erhält das Kapitäl zwei Reihen von je acht 
Akanthusblättern übereinander, aus denen acht 
hohe Ranken herauswachſen, die paarweiſe 
Eckvoluten bilden, und acht kleinere, aus denen 
ſich Palmetten entwickeln (Fig. 30). Der 
Abakus ift alsdann an allen vier Seiten nach 
innen geſchweift, oft an den Ecken abgekantet 
und profiliert. Die Anten und Wandpfeiler 
erhalten in dieſer auf reiche Wirkung ab⸗ 
zielenden Bauweiſe eine ähnliche Kapitäl⸗ und 
Fuß bildung wie die Säulen und einen kanne⸗ 7 
lierten Schaft; in der Spätzeit gab man dieſem Fig. 82. Karyatide 
durch Anordnung eines vertieften Innenfeldes en Freötbeion. 
zwiſchen Karniesſtäben eine neuartige Flächengliederung, die 
in der Renaiſſance zur Regel wird. Das Gebälk richtet ſich 
nach dem der ioniſchen Ordnung (Fig. 31). An Stelle der 
Säulen fanden bei einzelnen reich durchgebildeten Bauwerken 
(3. B. am Erechtheion) menſchliche Geſtalten als Atlanten 
oder Karyatiden Verwendung (Fig. 32). 

Die Ornamentik ging zunächſt aus ägyptiſchen und 
aſſyriſchen Motiven hervor (vergl. Fig. 8); jedoch verſtanden 
es die Hellenen meiſterhaft, dieſelben im Geiſte ihres Stils 

Hartmann, Stilkunde. 3 
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umzumodeln, ſo daß ſie als ſelbſtändige Elemente erſcheinen, 
die durch ihre hohe Formvollendung und Schönheit den Be⸗ 
ſchauer überraſchen. Die ornamentalen Verzierungen ordnen 
ſich ſtreng der Architektur und der techniſchen Funktion der 
einzelnen Strukturteile unter; ihre Grundformen ſind: Flecht⸗ 
bänder, namentlich der Mäander die überfallende Welle, An⸗ 
themienbänder, beſtehend aus Palmetten (Lotosmotiv) und 
Blumenkelchen, die durch Ranken miteinander verbunden 

ſind (Fig. 33), und das Akanthus⸗ 


Irzlrelpelrelge! blatt, von dem Fig. 34 (vom Denk⸗ 


mal des Lyſikrates) die charakte⸗ 


z riſtiſche griechiſche Bildung zeigt. 
Die Epochen und die Denk⸗ 

III mäler. In der Entwicklung der 

— helleniſchen Kunſt unterſcheiden wir 


folgende drei Stufen: 
% % RAFNER I. Periode von der Einführung 
der Olympiaden bis zu den Perſer⸗ 


Anthemienband kriegen (776-500), auch „Zeit des 
Fig. 88. ſtrengen Stils“ genannt. Sie iſt 
Gemalte griechiſche Bänder. die Epoche des doriſchen Stils, der 
hier in ſeiner Einfachheit und Strenge ſowie in der Schwere 
der Form die Urſprünglichkeit und Gebundenheit einer noch 
in der Entwicklung begriffenen Kraft zum Ausdruck bringt. 
Denkmale: der doriſche Peripteros hexaſtylos i in Korinth und 
der Athene zu Agina, der Zeustempel in Selinus und der 
Poſeidontempel zu Päſtum in Unteritalien. 

II. Periode vom Beginn der Perſerkriege bis zur 
macedoniſchen Oberherrſchaft (500 — 338), die Blütezeit. 
Die auf die Perſerkriege folgende nationale Erhebung der 
Hellenen brachte ihnen das vielgeprieſene „goldene Zeitalter“. 
Athen wurde zum Mittelpunkt und erreichte unter der glück⸗ 
lichen Leitung des weiſen Staatsmannes Perikles, welchem 
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geniale Künſtler wie Phidias und Mneſikles zur Seite 
ſtanden, eine wunderbare Kultur⸗ und Kunſtblüte, deren 
Leiſtungen dem Höchſten beizuzählen ſind, das je der menſch⸗ 
liche Geiſt erdacht und erſchaffen hat. Die doriſchen Säulen 
werden ſchlanker gebildet und die Detailformen derſelben 
verfeinert; die leichtere und elegantere ioniſche und die zier⸗ 
liche korinthiſche Säule finden Eingang und werden mit und 
neben der doriſchen verwendet. Großartige Denkmale ent⸗ 
ſtammen dieſer Zeit: der Parthenon auf der Akröpolis 
von Athen (ſiehe Fig. 36), erbaut von Iktinos und Kalli⸗ 
krates um 440 v. Chr. (doriſcher Peripteros oktaſtylos hyp⸗ 
aithros); die Pro⸗ 
pyläen von Mne⸗ 
ſikles, um 435 v. 
Chr., ein zur Akro⸗ 
polis führendes 

Prachttor; der The⸗ 
ſeustempel (doriſcher 
Peripteros hexaſty⸗ mal des Lyſikrates in Athen). 

los), der des olympiſchen Zeus zu Athen u. v. a. Den 
vollendetſten Glanz entfaltet die griechiſche Baukunſt am 
Erechtheion (Fig. 35), dem eigentlichen Kultustempel der 
Göttin Athene, an welchem ſechs herrliche Jungfrauen⸗ 
geſtalten (Koren, daher der Name Korahalle) als Karyatiden 
das zierliche Gebälk tragen (Fig. 32). 

III. Periode, Zeit der Nachblüte und des Niedergangs 
bis zur Unterjochung Griechenlands (338146). Der Ein⸗ 
tritt der macedoniſchen Oberherrſchaft bezeichnet die Über⸗ 
ſchreitung des Höhepunktes der helleniſchen Kultur. Es ent⸗ 
ſtehen zwar noch einige bedeutende Tempelbauten, z. B. der 
des Apollo Didymaios an der berühmten Orakelſtätte in 
Milet, der Zeusaltar in Pergamon. Die zerrütteten Stämme 
ſind aber nicht mehr ſtark genug, ſich der verweichlichenden 
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orientaliſchen Einflüſſe zu erwehren. Die Kunſt wird in 
den Dienſt der Herrſcher geſtellt und entartet immer mehr 
in rein äußerlicher Prachtentfaltung. Der Tempelbau tritt 
zurück; großartige Profanbauten, Prunkpaläſte, Theater“), 
kleine Denkmäler (Lyſikrates⸗Denkmal) u. dergl. bilden die 


1. — 


Fig. 35. Anſicht vom Erechtheion gegen Nordweſten. 


„) Die Beſchreibung der für die Griechen jo wichtigen 
Theaterbauten, Gymnaſien, Paläſtren, Stadien und des griechi⸗ 
ſchen Wohnhauſes bietet nur wenig ſtiliſtiſches Intereſſe und ge⸗ 
hört in das Gebiet der Altertumskunde (ſ. Maiſch und Pohl 
hammer, Griechiſche Altertumskunde, Sammlung Göſchen). 


Erechtheion Parthenon 


8 Propyläen 
Fig. 36. Die Akropolis von Athen (Rekonſtruktion von G. Rehlender). 
(Nach Jäger, Weltgeſchichte.) 
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Hauptaufgabe. Die ſpärlichen aus dieſer Epoche erhaltenen 
Überreſte kennzeichnen ein Verlaſſen des Prinzips der Soli» 
dität. Die nationale helleniſche Kunſt geht ſichtlich zurück. 
Mit der Eroberung Griechenlands durch die Römer (146 
v. Chr.) ſteht ſie vor ihrem Ende. 

Die griechiſche Plaſtik knüpft ebenſo, wie die Baukunſt, 
an das Bild der Götter an. Die Göttergeſtalten bilden den 
Inbegriff der höchſten Ideale ſchönſter, vollkommenſter Er⸗ 
ſcheinungen, ſo wie ſie Homer in ſeinen Geſängen verherr⸗ 
licht. Die einfache, ungekünſtelte 
Gewandung der Griechen, die 
nur auf das Schöne gerichtete 
Erziehung des Volkes erwies 
ſich einer hohen Entwicklung 
der Bildhauerkunſt beſonders 
günſtig. Das Streben nach 
Darſtellung der Götter in voll⸗ 
endeter Schönheit führte zu einer 
Idealiſierung der Naturformen 
und zu einem allgemeinen Schön⸗ 
heitsideal, das ſich in einer 
wundervollen Körperbildung und 
dem „griechiſchen Profil“ aus⸗ 
prägt, in welchem allerdings 
mehr Geiſt und Sinnlichkeit, als Seelenregungen und Stim⸗ 
mungen zum Ausdruck kommen. Auch da, wo die Jugend 
oder die ſtarke Männlichkeit, das zarte Weibliche oder das 
Greiſenalter darzuſtellen ſind, entſtehen Charaktertypen ohne 
Individualiſierung. Bewundernswert iſt die Auffaſſung 
des Weſentlichen und der ſtrenge Ausſchluß des bloß Zu⸗ 
fälligen; in dieſer Beziehung ſtehen die griechiſchen Bild⸗ 
werke bis heute unerreicht und unübertroffen da (Fig. 32 
und 37). 


Fig. 87. Griechiſche Büſte 
(Kopf der Niobe). 
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Auch hier können wir drei Epochen unterſcheiden, die 
jedoch mit denen der Architektur nicht zuſammenfallen, da die 
Entwicklung der Plaſtik hinter der der Baukunſt um einige 
Jahrzehnte zurückſteht. Die erſte Epoche, von 776—449, 
iſt gekennzeichnet durch die Bildwerke von Agina, der 
Inſel ſüdweſtlich von Athen, auf der ſich die erſte griechiſche 
Kunſt entwickelte. In der ſteifen Körperhaltung, der Profil⸗ 
ſtellung der Füße und der Haartracht zeigen ſich die ſtarken 
Einflüſſe der alten orientaliſchen Kunſt. Die aufgeriſſenen 
Augen, das ſtarre, faſt abſchreckend blöde Lächeln im Geſichts⸗ 
ausdruck und die übertriebene Muskulatur geben dieſem 
früheſten, ſogenannten „archaiſchen Stil“ der griechiſchen 
Plaſtik das Gepräge. (Apollo von Tenta, München.) Einen 
eminenten Fortſchritt ſtellen die Giebelſtatuen des Athene⸗ 
tempels zu Agina dar (München), etwa 500 v. Chr., die in 
Körperhaltung und Muskulatur einen hohen Grad von Voll⸗ 
endung erreichen. Dieſe und die Werke von Pythaägdras 
aus Rheglon, ſowie von Myron (Diskuswerfer) bilden den 

ergang zur 

zweiten Epoche (449— 323), der Blütezeit, die 
kulturgeſchichtlich durch das Perikleiſche Zeitalter charakteriſiert 
iſt, in welchem gottbegnadete Künſtler die herrlichſten Werke 
zur Ausführung bringen: Phidias (Athena Prömächos, 20m 
hoch, auf der Akropolis von Athen aufgeſtellt; Athena Par⸗ 
thenos im Parthenon, u. v. a.); PolykletDoryphoros, Hera⸗ 
bild zu Argos von Goldelfenbein, d. h. die unbedeckten Körper⸗ 
teile von Elfenbein über einem hölzernen Kern, Waffen, 
Schmuck und Gewandung von Gold); Alkämknes und 
Agoräkritos, Schüler des Phidias, Paiönios (Nike vom 
Zeustempel zu Olympia). — Im erſten Drittel des vierten 
Jahrhunderts entwickelt ſich eine eigene jüngere Schule, die 
ſich von der Architektur unabhängig macht und ihr Haupt⸗ 
augenmerk auf die Darſtellung der in blühendſter Jugend 
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gedachten Götter Eros, Apollo u. dergl., überhaupt des Reiz⸗ 
vollen, richtet. Ihre Hauptvertreter ſind: Skopas (Apollo 
mit der Leier, Achilleus), Praxitéles von Athen (Hermes 
mit dem Dionyſosknaben, Niöbegruppe, Aphrodite von Knidos), 
Lyſippos von Sikyon (Apoxyömenos, Heraklesſtatuen, Por⸗ 
trätbüſten von Alexander d. Gr.). 

In der dritten Epoche (323 —146) wurde durch 
Alexander d. Gr. und ſeine Nachfolger die Kunſt eifrig 
weitergepflegt und Werke von höchſter Vollendung geſchaffen. 
Die wichtigſte Neuerung dieſer Periode liegt in der Relief— 
bildnerei durch die Schaffung plaſtiſcher Wanddekorationen 
mit landſchaftlichen Hintergründen (Alexanderſarkophag, bes 
ſonders wertvoll durch ſeine reiche, wohlerhaltene Polychromie). 
Dadurch, daß die helleniſche Kultur auch auf andern Boden, 
nach Agypten und Kleinaſien, verpflanzt wurde, verlor ſie 
jedoch allmählich ihre Reinheit und ihren nationalen Cha⸗ 
rakter. Rhodos, Pergamum und Epheſus entwickeln ſich zu 
bedeutenden Heimſtätten der ſpätgriechiſchen Kunſt. Eine 
beſondere Vorliebe für die Darſtellung des Pathetiſchen, 
Leidenſchaftlichen und des Schmerzes, für Koloſſalſtatuen, 
ſowie für Porträtſtatuen (die pergameniſchen Bildwerke, Far⸗ 
neſiſcher Stier, Laokoongruppe, Koloß von Rhodos, über 
30 m hoch, in Erz gegoſſen, Standbild des Sophokles) kenn⸗ 
zeichnet dieſe letzte Periode der griechiſchen Plaſtik. 

Die griechiſche Malerei tritt zunächſt in den Dienſt der 
Baukunſt. Die doriſchen Tempel erhalten urſprünglich eine 
warme, hellgelbe Tönung, und außerdem werden die ein⸗ 
zelnen Strukturglieder an den Kapitälen und Gebälken mit 
den die techniſchen Funktionen derſelben bezeichnenden Orna⸗ 
menten in meiſt braunroter und blauer Farbe beſonders her⸗ 
vorgehoben. Mit dem Vorherrſchen des plaſtiſchen Prinzips 
der ioniſchen und korinthiſchen Bauweiſe tritt die Malerei 
zurück und wird zu einer ſelbſtändigen Kunſtübung. Leider 
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ſind von derſelben nur ſehr wenig Überreſte auf uns ge⸗ 
kommen, und die vorhandenen gehören nicht zu den Kunſt⸗ 
leiſtungen großen Stils, ſo daß wir nur aus den bemalten 
Vaſen (Fig. 38 u. 39) und den von den helleniſchen Kunſtgeſetzen 
beherrſchten Wandmalereien auf italieniſchem Boden, insbe⸗ 
ſondere von Pompeji (ſ. S. 59) uns beſtimmte Vorſtellungen 
hiervon bilden können. Nach den begeiſterten Schilderungen 
der griechiſchen Schriftſteller muß aber die Malerei der 
Griechen ihrer Plaſtik vollauf ebenbürtig geweſen ſein. Als 


Lekythos 
ux Oinocho& Kantharos 


die bedeutendſten Künſtler werden genannt: Polygnötos 
(um 460 v. Chr.), der mehrere Prachtbauten in Athen mit Ge⸗ 
mälden ſchmückte; Apollodöros, der „Schattenmaler“, der 
bereits die Lichtwirkungen berückſichtigte; Zeuxis (um 400), 
der das Reizvolle und die Anmut weiblicher Erſcheinungen ver⸗ 
herrlichte; Parrhäſkos, der erſte Darſteller bewegter Ges 
mütszuſtände, und Apélles (356—308 v. Chr.), der Por⸗ 
trätmaler Alexanders des Großen, der in Auffaſſung und 
Technik den Gipfelpunkt der griechiſchen Malerei erreichte. 
Nach Alexander d. Gr. kennzeichnen die Gemälde von Pei⸗ 
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raikos mit Bildern aus dem täglichen Leben („er malte 
Barbier⸗ und Schuſterbuden“) die Stufe des Verfalls. 

Die Kleinkünſte bleiben in ihrer Entwicklung hinter 
der hohen Kunſt nicht zurück. Die Griechen üben ſchon den 
Gemmen⸗ und Stempelſchnitt und zwar ſowohl in 
erhabenen Formen (Kameen), als auch vertieft (Intaglien). 
Einen bewundernswerten Höhepunkt erreichen ſie aber in 
der Gefäßbildnerei (Keramik), mit der ſie uns nicht nur 
durch die wohldurchdachte Form⸗ 
gebung und Ornamentation, ſondern 
auch durch die Feinheit und Schön⸗ 
heit der Zeichnung geradezu über⸗ 
raſchen. In Fig. 38 ſind die wich⸗ 
tigſten Formen der griechiſchen 
Vaſen dargeſtellt: 5 

a) Amphora, Gefäß für Ol, 

Wein und dergl., 

b) Krater, Miſchgefäß, 

c) Urne, Aſchengefäß, 

d) Hydria, Waſſergefäß, 

e) Oinochok, Kanne für 

Wein uſw., 
) Lekythos, Salbgefäß, 
g) Kylix, Trinkgefäß, * 
H ig. 89. 

5 —— — Figur auf einer Amphora. 

Die Behandlung dieſer Vaſen läßt zwei verſchiedene 
Stilarten erkennen: den ſogenannten alten Stil (bis 450 
v. Chr.) mit ſchwarzen Figuren auf rotem Tongrunde, und 
den ſchönen oder reichen Stil mit roten figürlichen Dar⸗ 
ſtellungen auf glänzend ſchwarzem Grunde (Jig. 39.) Später 
treten noch andere Farben, namentlich weiß und hellgelb hinzu, 
ſowie Überladungen mit reichen Blumengewinden, an denen 


42 Der Stil der Etrusker. 


ſich fremde Einflüſſe bemerkbar machen, und die zu einem 
neuen Stil führen, der ſeine höchſte Blüte zur Zeit der Römer⸗ 
herrſchaft zeigt. 


Der Stil der Römer. 


Faſt gleichzeitig mit den erſten Anfängen der griechiſchen 
Kunſt auf dem äußerſten Südoſten Europas entwickelt ſich 
in Italien, der mittleren Halbinſel des europäiſchen Südens, 
die in ihrer Lage, dem Klima und der ganzen Natur des 
Landes ſo manche Ahnlichkeit mit Griechenland aufweiſt, 
eine eigentümliche Bauweiſe, welche für die Architektur der 
Römer ebenſo bedeutſam wird, wie die archaiſche Kunſt für 
die der Hellenen. Es iſt das die Kunſt der alten Etrusker, 
die in grauer Vorzeit in Etrurien einwanderten, jene weiten 
Länderſtrecken zwiſchen den Apenninen, dem Tiber und dem 
Liguriſchen Meer, von denen das heutige Toskana noch einen 
großen Teil darſtellt, und welche ſchon bei Beginn des letzten 
Jahrtauſends vor Chriſtus nach Verſchmelzung mit der an⸗ 
geſtammten Bevölkerung einen eigenen Staat bilden, der um 
die Zeit der Gründung Roms und der erſten römiſchen 
Könige zu ſeiner höchſten Machtentfaltung gelangt. Mit dem 
Anfang des fünften Jahrhunderts v. Chr. beginnen die harten 
Kämpfe mit den Römern, in welchen ſie ſchließlich nach 
ſchweren Niederlagen völlig aufgehen. Und ſo verſchwinden 
die alten Etrusker faſt ſpurlos aus der Weltgeſchichte, ihre 
techniſchen Errungenſchaften, mit denen ſie ſich einen blei⸗ 
benden Denkſtein in der Geſchichte der Baukunſt erworben 
haben, den Römern überlaſſend. 

Die Bedeutung der etruskiſchen Kunſt liegt nicht etwa 
in der Ausbildung eines beſtimmten Formenkreiſes oder eigen⸗ 
artiger Bautypen, die ſpäter vorbildlich geworden wären; in 
den Tempelbauten, der Bildnerei, Malerei, den Vaſen und 
der ganzen Kleinkunſt macht ſich unter der Einwirkung der 
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Beziehungen zu den altgriechiſchen Kolonien in Sizilien 
und Süditalien eine ſehr frühe Übertragung der griechiſch⸗ 
archaiſchen Kunſt bemerkbar, und in den großen Grabbauten, 
teils Felſengräbern, teils freiſtehenden kegelförmigen Bauten, 
zeigt ſich ſo manche auffallende Übereinſtimmung mit den 
Auffaſſungen und düſtern Religionsvorſtellungen der orien⸗ 
taliſchen Völker, die durch die Phönizier vermittelt wurden, 
welche auf ihren Handelsſchiffen die morgenländiſchen Kunſt⸗ 
produkte ſchon ſeit dem 11. Jahrhundert v. Chr. in die 
reichen etruskiſchen Küſtenſtädte einführten. Auf keinem 
dieſer Gebiete haben jedoch die 
Etrusker eine beſonders hohe Stufe 
erreicht. Ihre Stäcke liegt viel⸗ 
mehr in den großartigen Aus⸗ 
führungen für die Zwecke des 
gemeinſamen Nutzens, den Bauten 
für die Flußregelungen, Entwäſſe⸗ 
rungen, Kanal- und Brückenbauten 
und dergl., und auf dieſem Ge⸗ ha: 
biete finden fie den Schlüſſel zu 
einem neuen techniſchen Verfahren, Torbogen aus Volterra. 
das in der Zukunft zu der folgen⸗ 

reichſten Entwicklung führen ſollte, zu dem Gewölbebau. 
Wenn auch die Idee für die Herſtellung von Überdeckungen 
durch Anwendung von Keilſteinen ſchon bei den Agyptern, 
Aſſyrern und zum Teil auch bei den Griechen gefunden wird, 
ſo waren die Etrusker doch die erſten, die ihr nicht nur ein 
Moment eigentümlicher äſthetiſcher Entwicklung abgewonnen 
haben, ſondern ſie auch gleichzeitig durch großartige und 
kühne Bauten in der Praxis verwirklicht haben. An den 
wichtigſten Denkmalen des frühen etruskiſchen Gewölbebrueß, 
der Porta dell’ Arco, einem uralten Tore von Volterra 
(Fig. 40), dem Quellenhaus in Tusculum und namentlich 
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der merkwürdigen Cloaca maxima, einem ca. 190 m 
langen, 3,5 m breiten und 4,5 m hohen, ganz eingewölbten 
Abzugskanal in Rom, der wohl um 600 v. Chr. entſtanden 
iſt, zeigt ſich nicht nur in den verſchiedenen Formen der an⸗ 
gewandten Wölbungen (es kommen außer den Rundbögen 
ſchon Spitz⸗ und Flachbögen vor), ſondern auch in der ganzen 
Ausführungsart eine reiflich durchgebildete Technik, die lange 
Erfahrungen vorausſetzt. 8 
Die Römer, deren Reich aus kleinen an den Grenz⸗ 
punkten zwiſchen den etruskiſchen, latiniſchen und ſabiniſchen 
Völkerſchaften entſtandenen Anfängen ſich allmählich zu einem 
Staate entwickelte, der bei⸗ 
nahe die geſamte Kultur⸗ 
welt des Altertums um⸗ 
faßte, hatten bei ihrem 
faſt nur auf Eroberung 
und Staatenbildung ge⸗ 
richteten Sinne und der 
bunten Mannigfaltigkeit 
; 2 der von ihnen zuſammen⸗ 
Fig. 41. Römiſche Waſſerleitung. geſchweißten Stämme jene 
Vorbedingungen einer ge⸗ 
meinſamen und tiefen künſtleriſchen Empfindung nicht ge⸗ 
winnen können, aus der eine nationale und eigentümliche 
Formenſprache geboren wird. Ihrem vor allem den prak⸗ 
tiſchen Nutzen, den Erwerb und Beſitz berechnenden Verſtand 
war die Kunſt der Etrusker ſehr entgegengekommen, und ſo 
finden wir ſie in der erſten Zeit hauptſächlich mit den Bauten 
von Straßen, Brücken, Viadukten, Waſſerleitungen (Fig. 41), 
Feſtungen und Toren beſchäftigt, die durch ihre gediegene 
Ausführung in nur vorzüglichem Material den Stürmen von 
Jahrtauſenden trotzen, und deren gewaltige Überreſte wir 
heute noch bewundern. Erſt als gegen die Mitte des 
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zweiten Jahrhunderts v. Chr. mit der Macht des Staates 
auch der Reichtum in ungeahnter Weiſe zu wachſen beginnt, 
tritt das Bedürfnis hervor, dem geſteigerten Luxus das künſt⸗ 
leriſche Gepräge zu geben. Und nunmehr übernehmen ſie, 
wie einſtens die Kunſt der Etrusker, die der unterjochten 
Griechen und mit ihr die ganze helleniſche Religion, die 

jedoch nicht in derſelben Weiſe ihre ganze Auffaſſung durch⸗ 


Fig. 42. Römtſcher Tempel zu Nimes. 


dringt, wie dort. Die Tempel werden nicht von der Nation 
errichtet, ſondern von einzelnen Großen und zwar mehr zum 
Zweck der Selbſtverherrlichung, denn als Ebenbild und 
Wohnung der Götter. Die aus der ernſthaften Würde und 
der bis aufs höchſte geſteigerten Kunſtverehrung der Griechen 

ervorgegangene klaſſiſche Formenreinheit erleidet daher in 
der römiſchen Architektur ſo manche Beeinträchtigung durch 
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Abänderungen und dekorative Zutaten, in denen ſich faſt nur 
das energiſche Streben nach möglichſt wirkungsvoller Ent⸗ 
faltung äußeren Glanzes und blendender Pracht zu erkennen 
gibt. Zur Betrachtung der ſtiliſtiſch wichtigſten Umgeſtaltungen 
beginnen wir mit dem 
Tempelbau. Derſelbe lehnt ſich in der erſten Zeit an 
die etruskiſche Grundform an, bei welcher über einem 
hohen quadratiſchen Unterbau eine die vordere Hälfte ein⸗ 
nehmende Säulenhalle mit Geſims und Giebel ſich erhebt, 
hinter der unter dem gleichen Dach die in drei Schiffe ge⸗ 
teilte von Mauern umſchloſſene Zelle liegt, jede einzelne mit 
einem Eingang von vorn. Dieſe An⸗ 
5 lage zeigt inſofern eine erhebliche Ab- 
weichung von der griechiſchen, als nur 
an der Vorderſeite ein Treppenaufgang 
errichtet wird, der an den Seiten durch 
Mauern von der Höhe des Unterbaues, 
2 die Treppenwangen, abgeſchloſſen wird 
(Fig. 42) (Tempel des Saturn, der Kon⸗ 
Fig. 48. Grundriß des kordia, des Veſpaſian, der Dioskuren 
Befta-Tempels zu Tivoli. u. a. auf dem Forum Romanum in Rom, 
Fig. 55). Bisweilen erhalten die Cella⸗ 
mauern eine durch Halbſäulen belebte Gliederung, ſo daß 
der Tempel als Pſeudoperipteros erſcheint (Tempel der 
Fortuna virilis in Rom, des Cäſar zu Nimes). Später 
werden hauptſächlich die wirkungsvolleren griechiſchen Peri⸗ 
pteral⸗ und Dipteraltempel vorbildlich (Tempel des kapi⸗ 
toliniſchen Jupiter und Doppeltempel der Venus und Roma 
zu Rom). Die bedeutſamſte Fortentwicklung erhalten die 
Rundtempel, meiſt als Peripteraltempel angelegt, mit 
beſonderem Treppenaufgang vor dem Portal (Tempel der 
Veſta zu Rom und zu Tivoli) (Fig. 43). 
Die Formen der einzelnen Bauglieder zeigen uns aus 
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den oben erwähnten Gründen nicht das ſtrenge Bildungsgeſetz 
der Hellenen; man ſucht die griechiſchen Formen hauptſächlich 
reicher auszugeſtalten, wobei die Rückſicht auf die folgerichtige 
Entwickelung und äſthetiſche Vollkommenheit im Sinne der 


griechiſchen Kunſt nicht 
immer im Auge behalten 
wird. 

Die römiſch⸗do⸗ 
riſche, ſogenannte tos⸗ 
kaniſche Ordnung 
erhält einen meiſtens 
unkannelierten Säulen⸗ 
ſchaft, der aber in der 
Regel auf einer als qua⸗ 
dratiſchen Plinthe mit 
Torus (Ringwulſt) und 
Plättchen gebildeten ſo⸗ 
genannten etruskiſchen 
Baſis ruht (Jig. 44). 
Ein feines auf dem Ab⸗ 
lauf des Säulenſchaftes 
liegendes Rundſtäbchen 
(Astragalus) bildet den 
Übergang zum Säulen⸗ 
hals, der oft mit Roſetten 
verziert wird. Das Ka⸗ 
pitäl hat einen niedrigen, 
im Viertelkreis profi⸗ 
lierten und oft als pla⸗ 


. 1 
Fig. 44. Römiſch⸗doriſche (tos kaniſche) 
Ordnung aus Albano. 


ſtiſchen Eierſtab behandelten Echinus und einen mit einem 
Obergliedchen (Karnies mit Plättchen) profilierten Abakus. 
Das Gebälk ſelbſt iſt wenig verändert: Der Architrav wird 
im allgemeinen niedriger gehalten, als der griechiſch⸗doriſche; 
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im Fries werden nicht wie bei den Griechen die äußerſten 
Triglyphen an die Ecke gerückt, ſondern man ſetzte ſie bei 
gleichem Säulenabſtand über die Mittelachſen der Eckſäulen, 
ſo daß eine halbe Eckmetope entſteht. Die Metopen werden 
mit Roſetten, Schädeln von Opfertieren und Emblemen 
plaſtiſch verziert. Am Geiſon fallen die Mutuli meiſtens 
weg; dagegen wird oft ein Zahnſchnitt eingefügt. An der 
Sima weicht das wellenförmige Profil der Hohlkehle. 

An der römiſch⸗ioniſchen Ordnung bemerken wir 
nur inſofern eine Abweichung von der griechiſch⸗ioniſchen, 
als im Kapitäl das Volutenpolſter eine wagrechte Unter⸗ 


1 fl — , 
Fig. 45. Römiſch⸗ioniſches Kapitel Fig. 46. 
(Vorder- und Seitenanſicht). Römiſch-korinthiſche Baſis. 


kante erhält an Stelle der griechiſchen Einſenkung (Fig. 45). 
An dem an und für ſich ſchon reicher gegliederten Gebälk 
gelangen Perl⸗, Eier⸗, Blatt⸗ und Herzſtäbe zu ausgiebiger 
Verwendung. 

Die römiſch⸗korinthiſche Ordnung wird bei 
der Prachtliebe der Römer am meiſten ausgebildet und 
mit Vorliebe verwendet. Als Säulenbaſis kommt die 
attiſche Form am häufigſten vor; daneben findet ſich aber 
auch eine eigene, der aſiatiſch⸗ioniſchen nachgebildete Form, 
die wir in Fig. 46 wiedergeben. Alle Glieder ſind reich, 
oft überreich verziert. Der Säulenſchaft iſt kanneliert wie 
der ioniſche; im untern Drittel ſind nicht ſelten kleine 
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Fig. 47. Römiſch⸗kortinth. Kapttäl, Fig. 48. Kompoſtt- Kapital. 


Rundſtäbchen in die Kannelüren eingefügt. Oft beginnen 
die Kannelüren erſt auf ¼ der Höhe des Schaftes, 
während das untere Drittel glatt bleibt oder plaſtiſchen or⸗ 
namentalen Schmuck erhält, eine Form, die bei den Kande⸗ 
labern die reichſte Ausbildung erfährt (Fig. 64). Das Kapitäl 
wird in zum Teil fein empfundener Weiſe fortgebildet: Aus 
zwei Reihen von je acht Akanthusblättern wachſen acht Blumen⸗ 
kelche, welchen je zwei kräftige Ranken entſpringen, von 
denen ſich die ſeitlichen zu Eckvoluten, die mittleren zu klei⸗ 
neren Voluten vereinigen, den Abakus tragend, der mit einer 
kräftigen Hohlkehle und Oberglied profiliert und über den 
mittleren Voluten mit je einem Blumenkelch oder einer Ro⸗ 
gs verziert iſt (Fig. 47). S 
n den einzelnen Akanthus⸗ LTD: 
3 th UN 


blättern fällt uns die von dem EX B:; 
griechi Bl. itt ab⸗ ee, 
de geaie ibn I 15 


N, 


weichende gelappte Bildung N * 
und löffelartige Ausrundung NS) ü [ 2 
auf (Fig. 49). Am Architrav DDYHIMG 
uchte man die untere, zwiſchen gig. 40. Mömiſches Atantbusblatt von 
Kapitälen freiliegende den Kapitäten der Vorhalle d. Pantheon. 
Hartmann, Stilkunde. 4 
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Fläche ebenfalls zu beleben dadurch, daß man eine vertiefte 
Füllung zwiſchen Profilſtäben anordnete und ſie mit plaſti⸗ 
ſchen Verzierungen ſchmückte. Der Fries wird aufs reichſte 
mit figürlichem und ornamentalem Schmuckwerk ausgeſtattet. 
Eine neuartige Weiterentwicklung erhält das römiſch⸗ 
korinthiſche Kranzgeſims: Die ſtark ausladende Platte 
ruht auf einer fortgeſetzten Reihe liegender Konſolen, die 
äußerſt elegant als dop⸗ 
pelte Volute geformt und 
mit Blattwerk und krö⸗ 
nendem Profilſtäbchen 
geſchmückt ſind. Die 
Platte ſelbſt wird an 
ihrer Unterfläche in den 
zwiſchen den Konſolen 
liegenden Feldern durch 
vertiefte Kaſſetten reicher 
ausgeſtaltet. Durch dieſe 
Konſolenreihe, unter 
welcher oft noch ein 
Zahnſchnitt hinläuft, 
wird das den Bau krö⸗ 
2 2 . zu 
50. -korinth. Konſolengeſims erſt wir ngsvoller 
ae Neuen ee er; Pracht geſteigert. 
(Fig. 50). 

Einen weniger glücklichen Gedanken hatten die Römer 
bei Verwendung des in Fig. 48 dargeſtellten ſog. Kompo⸗ 
ſitkapitäls, das aus der korinthiſchen und ioniſchen Form zu⸗ 
ſammengeſetzt ſcheint und in der unorganiſchen Verbindung das 
lediglich auf Entfaltung äußeren Glanzes berechnete Streben 
der römiſchen Baumeiſter in der Kaiſerzeit ſehr ſprechend 
zum Ausdruck bringt. Darin liegt auch eine Erklärung für 
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die auffallende Verzierungsſucht, die an allen Baugliedern, 
von der Plinthe des Säulenfußes bis zur oberſten Kante 
des Kranzgeſimſes, zu Tage tritt; die bei den Griechen ſo 
fein abgewogenen, in runden oder wellenförmigen Profilen 
gehaltenen Strukturteile der Säulen und Geſimſe werden 
nicht nur unverhältnismäßig vergrößert, ſondern auch mit 
einem ornamentalen Schmuckwerk überladen, an dem ihre 
techniſche Funktion faſt nicht mehr zu erkennen iſt. 

In dieſem allgemeinen Zurückdrängen des konſtruktiven 
Prinzips verliert die Säule an ihrer urſprünglichen Bedeutung 
und ſinkt immer mehr zu einem rein dekorativen Element 
herab. Sie wird als Wandſäule entweder ganz oder als 
Halb- oder Dreiviertelſäule zur Belebung der Mauerflächen 
vor dieſelben geſtellt und erhält dann ein Poſtament, den 
ſogenannten Säulenſtuhl (Piedeſtal), der für ſich wieder 
mit Sockel und Deckplatte verſehen iſt. Das Gebälk läuft 
dann als Geſims in der Wand fort und erhält über dem 
Kapitäl einen Vorſprung von der Breite und Ausladung 
des Säulenſchaftes, und um dieſen Vorſprung werden dann 
die Geſimſe rechtwinkelig herumgeführt, d. h. verkröpft. 
Die ſtarken Geſimsverkröpfungen machen eine Auflöſung 
des aufſtrebenden Motivs der Säulen notwendig, und ſo 
errichtete man über dem Gebälk auf den Verkröpfungen 
niedere Poſtamente oder Pfeiler (von etwa / Geſchoßhöhe) 
und verband dieſelben durch einen mit feinen Geſimſen ge⸗ 
gliederten und mit ornamentalem und figürlichem Schmuck ver⸗ 
ſehenen Wandaufbau, wodurch die Attika entſtand (Fig. 51). 

Bei dieſer auf lebhafte Flächengliederung abzielenden 
architektoniſchen Ausgeſtaltung war es naheliegend, an Stelle 
der Wandſäulen oder in Verbindung mit dieſen auch Wand⸗ 
pfeiler oder Pilaſter zu verwenden. Dieſelben erhalten 
die gleiche Fuß⸗ und Kapitälbildung wie die Säulen der zu⸗ 
gehörigen Ordnung und einen unverjüngten Schaft, deſſen 

4* 
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Vorderfläche mit ſieben Kannelüren auf die ganze Höhe 
oder die oberen verſehen iſt oder auch ein von Karnies⸗ 
ſtäben umrahmtes vertieftes Innenfeld erhält mit entſprechen⸗ 
den Füllungsornamenten. (Vgl. Fig. 146.) 

Die römiſche Ausbildung der Architravdecken unter 
ſcheidet ſich nicht weſentlich von der griechiſchen; auch die 


Fig. 51. Triumphbogen des Konſtantin in Rom. 


Giebelbildungen und Dacheindeckungen ſind, abge⸗ 
ſehen von der durch das weniger milde Klima gebotenen 
etwas ſteileren Dachneigung, im großen ganzen die gleichen 
wie dort. 

Der Gewölbeban. Aus dem bisher Entwickelten ſehen 
wir, daß die Römer in ihrer architektoniſchen Formgebung 
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in völliger Abhängigkeit von den 
Griechen geblieben ſind. Anders 
verhält es ſich mit der kon⸗ 
ſtruktiven Seite der Baukunſt. 
Hier haben ſie durch Aufnahme 
eines neuen Architekturelements, 
der von den Etruskern ſchon 8 

geübten Herſtellung eines ſich freitragenden Bogens aus 
Keilſteinen, die Baukunſt auf das bedeutſamſte bereichert. 
Wenn es ihnen auch nicht vergönnt war, dieſes hoch⸗ 
wichtige Element aus eigner Kraft zu ſchaffen, ſo haben ſie 
es doch zu einem hohen Grad künſtleriſcher Durchbildung 
geführt, und darin liegt der Schwerpunkt der römiſchen Kunſt. 
Von nun an war man in der Lage, weite Räume durch 
Einwölbung zu überdecken, während man bisher in der raum⸗ 
bildenden Tätigkeit meiſtens auf die engen, von der geringen 
Tragfähigkeit der Steinbalken gezogenen Grenzen beſchränkt 
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Fig. 53. Querſchnitt vom Pantheon in Nom. 
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war. Die Architektur verliert da⸗ 
durch ihre bisherige Einſeitigkeit, 
eine hauptſächlich formale Kunſt 
zu ſein; ſie tritt in den Dienſt 
des Praktiſchen und Nützlichen und 
verwirklicht mit den neuen Hilfs⸗ 
mitteln die großartigen Gedanken 
der Römer in einer Weiſe, die 
heute noch unſere höchſte Bewun⸗ 
derung erregt. Zunächſt werden 
die einen liegenden Halbeylinder 
darſtellenden Tonnengewölbe 
verwendet zur Überſpannung wei⸗ 
ter Räume mit rechteckigem Grund⸗ 
riß. Da, wo zwei gleich breite 
Räume, z. B. Gänge, rechtwinkelig 
ſich kreuzen, durchdringen ſich auch 
die Tonnengewölbe in zwei ſich 
diagonal kreuzenden ſogenannten 
Gratlinien. Dadurch entſteht nun 
das Kreuzgewölbe, welches 
ſeinen ganzen Druck auf die vier 
Eckpunkte überträgt, die durch 
5 kräftige Pfeiler unterſtützt werden, 
Fig. 54. Faſſadenſtüc vom während der ganze übrige Raum 
Theater des Marcelus in Rom. offen bleiben kann; dasſelbe bildet 

g alſo eine ſehr geeignete Über⸗ 
deckung für quadratiſche Räume (Fig. 52). Man be⸗ 
gnügte ſich jedoch nicht mit dieſen Gewölbeformen, ſondern 
führte bald noch eine neue ein, das Kuppelgewölbe, 
welches ſich in der Form einer halben Kugel über einem 
kreisrunden Unterbau erhebt und oft in gewaltigen Dimen⸗ 
ſionen ausgeführt wurde (die Kuppel des Pantheons in Rom, 


— 


Tempel des kapit. Jupiter 


Tempel der Dioskuren Baſilika Julia Tempel * Veipajian Tempel der Triumphbogen des Baſilika 
tan Konkordia Septimius Severus Amilia 
Fig. 55. Rekonſtruktion des Forum Ro fanum. (Nach Jäger, Weltgeſchichte). 
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25 n. Chr. erbaut, hat einen lichten Durchmeſſer von 43,5 m). 
Die Gewölbe wurden auf kräftigen Widerlagsmauern in 
leichtem Material (Ziegel oder Tuffſtein) ausgeführt und 
erhielten auf der Innenfläche einen in Stuck hergeſtellten 
äußerſt wirkungsvollen Kaſſettenſchmuck (Fig. 53). 

Das römiſche Bauſyſtem. Aus der Verbindung 
des Gewölbebaues mit dem helleniſchen Formen- 
kreis entwickelte ſich nun das neue Bauſyſtem der Römer, 
das zur Grundlage wurde für die geſamte Architektur der 
Folgezeit. Die Herſtellung feſter, mit dem ganzen Bauwerk 
zuſammenhängender Decken geſtattete die Aufführung mehr- 
ſtöckiger Gebäude (Fig. 54), und die Römer haben von 
dieſer Möglichkeit ausgiebigen Gebrauch gemacht. Sie be⸗ 

f 1 


* Fig. 56. Innenbeforation vom Pantheon zu Rom. 
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wirkten eine äußere Einteilung der Geſchoſſe durch Stock⸗ 
geſimſe und verwendeten dann die drei Säulenordnungen 
ihrem Charakter entſprechend übereinander: im untern Stock⸗ 
werk die doriſche, im zweiten die ioniſche und im dritten die 
korinthiſche. War ein viertes Stockwerk vorhanden (Koloſſeum), 
fo erhielt dieſes die korinthiſche Pilaſterordnung. Dieſe Auf- 
einanderfolge iſt zu einer bleibenden Regel geworden. 
Durch die Pilaſter und Säulen und deren Geſimſe 
wurden die Außenflächen in Felder eingeteilt, in denen die 
Offnungen für die Türen und Fenſter ſich beliebig durch⸗ 


il 


brechen ließen. Denn man war von nun an auch für die 
Maueröffnungen an keine beſtimmten Abmeſſungen mehr ge⸗ 
bunden; man überwölbte ſie und umrahmte die Rundung mit 
einem im Halbkreis gebogenen Architrav, der fo zur Archi⸗ 
volte wurde, die meiſt auf einem durchlaufenden Kämpfer⸗ 
geſims aufſitzt (Fig. 51). Dieſer Rundbogenſchluß der Tür- 
und Fenſteröffnungen iſt die im römiſchen Stil gebräuchlichſte 
Form; ſelten werden dieſelben mit wagrechtem Sturz über⸗ 
deckt und dann ſtets nach dem Vorbild der griechiſchen 
Tempeltüren (ſ. d.) umrahmt. 


Das Ornament. 
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Die Junendekorationen zeigen im allgemeinen eine in 
Marmor oder Stuck ausgeführte Übertragung der äußeren 


Architekturformen (Fig. 55). 

Das Ornament tritt als Verzierung 
der Bauglieder bei den Römern viel mehr 
in den Vordergrund, als bei den Griechen. 
Das am häufigſten verwendete Motiv iſt 
das Akanthusblatt, das jedoch in ſeinen 
Formen bedeutend voller und üppiger 
behandelt wird und in der Häufung und 
Wiederholung der fortlaufenden Ver⸗ 
ſchlingungen oft ermüdend wirkt (Fig. 57). 
Auch Eichenlaub, Lorbeerblätter, Efeu, 
Weinlaub, Palmen, Pinienzapfen u. dergl. 
werden verwendet und treten in Verbin⸗ 
dung mit Blumengewinden, die oft zwiſchen 
Rinderſchädeln aufgehängt werden. In 
den Wand⸗ und Friesfüllungen entſteht ein 
ſehr eigenartiges Ornament, die Groteske, 
gebildet aus einer launigen und phan⸗ 
taſtiſchen Verbindung von Menſchen⸗ und 
Tierformen mit Blatt⸗ und Rankenwerk, 
Trophäen, Kandelaber⸗, Vaſen⸗, Lampen⸗ 
formen u. dergl. in allen denkbaren Mo⸗ 
tiven (Fig. 58).*) 

Die von den Griechen ſchon geübte 
Moſaiktechnik wird von den Römern 
zu höchſter Vollendüng gebracht; nicht nur 
geometriſche Muſter, ſondern auch voll⸗ 
— 


Fries aus Pompeji. 


*) Den Namen „Grotesken“ haben dieſe Wandmalereien 
von deren Fundort, den Grotten, erhalten, in denen man ſie 
ei den Ausgrabungen der Titusthermen in Rom im 16. Jahr⸗ 
hundert vorfand. Raffael und ſeine Schüler waren von der 
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ſtändige Ornamente mit Blumen⸗ und Tierformen, ja ſogar 
Menſchen⸗ und Göttergeſtalten und ganze Gemälde wurden 
in verſchiedenfarbigen Steinchen in Zementguß zuſammen⸗ 
geſetzt und für Böden, Wände und Gewölbe verwendet. 
Die Plaſtik bleibt bei der wiederholt angedeuteten Ver⸗ 
anlagung der Römer noch viel ausgeſprochener, als die archi⸗ 
tektoniſche Formgebung, in 
einem Abhängigkeitsver⸗ 
hältnis zu den Griechen. 
Da ihr aber bei der Prunk⸗ 
ſucht und dem durch den 
verfeinerten Lebensgenuß 
geſteigerten Luxus die 
mannigfaltigſten Aufträge 
zu teil werden, ſo erlebt 
die griechiſche Kunſt in 
Rom eine Nachblüte, aus 
der Werke von wunder⸗ 
barer Vollendung hervor⸗ 
gehen, die jedoch ſtiliſtiſch 
inſofern eine allmähliche 
Abweichung von der hel⸗ 
leniſchen Auffaſſung ver⸗ 
raten, als an Stelle der 
abſolut ſchönheitsvollen 
Formvollendung ein beab⸗ 
ſichtigter, oft überraſchen⸗ 
der Effekt getreten iſt. (Der Farneſiſche Herakles von Glykon, 
der Flußgott Nil im Vatikan, die roſſebändigenden Dios⸗ 


Friſche und dem Reiz derſelben jo entzückt, daß I dieſelben in 

den Loggien des Vatikans 8 Seit dieſer Zeit iſt die 

zuge ein ſehr beliebtes 
unſt. 
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Fig. 59. Statue des Auguſtus. 


otiv in der geſamten neueren 
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kuren von Monte Cavallo zu Rom, die ſchlafende Ariadne 
im Vatikan, ein Werk von hoher Anmut). 

Eine neue, ganz auf römiſcher Auffaſſung beruhende 
Richtung erhält die Plaſtik auf dem Gebiete der Porträt- 
bildnerei, die in den Statuen des Antinous im Vatikan, 
der Agrippina zu Neapel, der ſogenannten Pudicitia im 
Vatikan, der Marmorſtatue des Auguſtus (Fig. 59) und 
vielen Kaiſerbüſten, oft unter Verwendung verſchiedenfarbiger 
Steine, ganz Hervorragendes leiſtet (Fig. 60). 

Auch der hiſtoriſchen Darſtellung wird von den 
Römern ein ergiebiges Feld zugewieſen zur Verherrlichung 
der kriegeriſchen Triumphe der Impera⸗ - 
toren an den Triumphbogen und Ehren⸗ u 
fäulen (die des Trajan und des Marcus 
Aurelius). Allein die Aufnahme dieſes N 
realiſtiſchen Zuges, der nach möglichſt ge⸗ g 5 
treuer Wiedergabe der Wirklichkeit ſtrebt, SN fi 
bedeutet für die römiſche Plaſtik den N 
Beginn des Niedergangs; in der Figuren g a ih 
häufung, der gar zu ſtarken Abjtufung safe der Palba. 
der Modellierung und Vertiefung des 
Hintergrundes tritt der Mangel einer edleren Idealität 
immer mehr hervor. Auch die Technik wird immer ſchlechter. 
So ſinkt die römiſche Bildnerei ſchnell abwärts, und zur 
Zeit des Kaiſers Theodoſius IL. (Ende des vierten Jahr⸗ 
hunderts n. Chr.) iſt ſie auf der Stufe einer völlig hand⸗ 
werksmäßigen Verwilderung angekommen. 

Die Malerei zeigt uns ganz denſelben Entwicklungsgang 
aus der griechiſchen Kunſt, wie die Plaſtik, und erreicht in 
der dekorativen Wandmalerei eine beſondere Meiſterſchaft, 
von der uns in den im Jahre 79 n. Chr. verſchütteten 
Städten Pompeji und Herkulaneum entzückende Bei⸗ 
ſpiele erhalten ſind. Hier hatte der prachtliebende römiſche 


= 
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Geiſt einen maleriſchen Architekturſtil geſchaffen (Fig. 61), 
durch welchen die Wände in ein belebtes Spiel perſpektiviſcher 
und oft phantaſtiſcher Scheinarchitektur aufgelöft find, mit 
landſchaftlichen oder figürlichen Kompoſitionen i im Mittelfeld 
(Fig. 62), in äußerſt farben⸗ 
froher Behandlung und einer 
Ornamentik, die, zwiſchen der 
griechiſchen und römiſchen 

ſtehend, mit dem zierlichen, von 
Akanthusblättern geſchmückten 
Rankenwerk am meiſten vor⸗ 
bildlich wurde für die itali⸗ 
eniſche Renaiſſance (Fig. 58). 
Die meiſten Wandmale⸗ 
reien wurden al fresco ausge⸗ 
führt, d. i. durch Auftrag von 
Waſſerfarben auf den noch 
naſſen Kalkbewurf, wobei die⸗ 
ſelben in den Verputz eindrin⸗ 
gen, welchem Umſtande die 
große Friſche und Dauerhaftig⸗ 
keilderGemäldezuverdankeniſt. 
In den Kleinkünſten be⸗ 
tätigt ſich der ebenſo praktiſche 
wie prunkliebende Sinn der 
Römer in der glücklichſten 
Fig. 61. Wandmalerei aus Pompeji. Weiſe; ihre Geräte für den täg⸗ 
lichen Gebrauch, namentlich die 

Bronzegegenſtände wie Kandelaber, Lampen, Dreifüße 
(Ständer für Keſſel, Opfergefäße u. dergl.), Koch⸗, Eß⸗ und 
Trinkgeſchirre, zeigen durchweg eine fein abgewogene, edle 
Geſtaltung, welche die praktiſche Verwendbarkeit in keiner 
Weiſe beeinträchtigt (Fig. 63 und 64). Auch der Gemmen⸗ 
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eifrigſter Pflege. Die 
zierlichen Terra⸗ 
cottafigürchen und 
großen Vaſen aus 
Alabaſter, Marmor, 
Granit und Porphyr 
mit dem reichen figür⸗ 
lichen Reliefſchmuck 
erſcheinen uns als 
ſelbſtändige Kunſt⸗ 
werke, deren Formen⸗ 
ſchönheit uns geradezu 5 
überraſcht (Fig. 65). Fig. 62. Wandgemälde aus Pompejt. 
Die Epochen und 
die Denkmäler. Erſt mit der Einverleibung Griechenlands 
entſtehen die typiſch⸗römiſchen Formen und jene großartigen 
Bauten für die praktiſchen Zwecke, denen nicht nur in der 
gediegenen und glänzenden Ausgeſtaltung, ſondern auch in den 
grandioſen, bis dahin unerhörten Raumſchöpfungen die Macht 
— und die Größe des weltbeherr⸗ 
: ſchenden Volkes aufgeprägt ift. 
8 Und dadurch, daß dieſes Volk mit 
ſeinen Geſetzbüchern auch ſeinen 
Stil hinaustrug in die äußerſten 
Provinzen des gewaltigen Rei⸗ 
ches, ſchuf es demſelben jene Welt⸗ 
ſtellung, die nicht nur für die Kunſt 
der Völker des Abendlandes von 
grundlegender Bedeutung wurde, 
ſondern auch einen bleibenden 
Einfluß erhielt auf die alten 
Fig. 63. Römiſcher Tide. Marmor. Kulturvölker des Orients. 
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In der erſten Epoche, von der Einverleibung Griechen» 
lands bis zur Kaiſerzeit (146 — 31 v. Chr.), entſtehen die 
ſpezifiſch italieniſchen Tempel mit unverkennbar griechiſchen 
Details (Tempel der Fortuna virilis, ioniſcher Pſeudo⸗ 
peripteros; die Veſtatempel zu Tivoli und zu Rom, Rund⸗ 
tempel mit 18 korinthiſchen Säulen). Gleichzeitig erhält die 
römiſche Markt⸗ und Gerichtshalle, die Baſilika, ihre charak⸗ 
teriſtiſche Ausbildung. Tiefelbe iſt eine geräumige Halle 
von rechteckiger Grundform, deren Innenraum durch zwei 
Säulenreihen parallel zur Längsachſe in ein breites Mittel⸗ 
ſchiff und zwei ſchmale Seitenſchiffe eingeteilt wird. An 
der einen Schmalſeite iſt der Eingang mit Portikus (Vor⸗ 
halle), an der andern in einer halbkreisförmigen Niſche die 
erhöhte Tribuna für den Gerichtshof (vergl. S. 65). 

Der zweiten Epoche (31 v. Chr. bis 180 n. Chr.), 
welche der er ihre Blütezeit bringt (31 v. Chr. 

Ar bis 117 n. Chr.), gehören die Tempel 
des Veſpaſian, der Konkordia, die Ba⸗ 
ſilika Julia auf dem Forum Romanum 
(Fig. 55) an, ferner die großartigen und 
glänzend ausgeſtatteten Bauwerke der rö⸗ 
miſchen Kaiſer: das Pantheon (Fig. 53 
und 56), das Koloſſeum (eine elliptiſche 
Arena, von trichterförmig aufſteigenden 

Sitzreihen und einem vierſtöckigen Arka⸗ 
denbau umgeben, 185 m lang und 48 m 
hoch), die zahlreichen Paläſte, Theater, 
Thermen, Ehrenſäulen, Triumph⸗ 
bogen, Prachttore uſw., deren gewal⸗ 

i tige Überreſte uns heute noch mit be⸗ 
Teil 8 . römiſchen wunderndem Staunen erfüllen.“) 


* *) Über die römiſchen Theater und das 
römiſche Haus ſ. L. Bloch, Röm. Altertumskunde (Samml. Göſchen). 
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Die dritte Epoche, Zeit 
des Niedergangs (180 — 395 
n. Chr.), iſt gekennzeichnet durch 
das wechſelvolle Regiment der 
durch das Heer ein⸗ und ab⸗ 
geſetzten Imperatoren und den 
durch Gründung des Weltreichs 
geförderten Einflußorientaliſchen 
Weſens. Die an und für ſich ſo 
lebhafte Bautätigkeit vermehrt die 
zahlreich vorhandenen Thermen, 
Paläſte, Baſiliken u. dergl., ver⸗ 
fällt aber in der Neigung für das 
äußerlich Pomphafte in ein will⸗ 
kürliches Formenſpiel, welches 
immer mehr um ſich greift und 
ſchließlich alle Merkmale des Verfalls in ſich trägt. Nur in einer 
Beziehung entwickeln ſich bemerkenswerte Neuerungen, dem 
Arkadenbau auf freitragenden Säulen in den Baſiliken und der 
weiteren Ausgeſtaltung des Kuppelbaues. Dieſe Neuerungen 
aber in bedeutſamer Weiſe fortzubilden, dazu find die nunmehr 
in die Kunſtgeſchichte eintretenden nordiſchen Völker berufen. 


Der altchriſtliche und byzantiniſche Stil. 


In der Zeit, in welcher das weltbeherrſchende Rom, 
unter den Cäſaren auf der oberſten Stufe der klaſſiſchen 
Kunſtblüte angelangt, im Bewußtſein eigner Kraft und 
geiſtiger Überlegenheit über alle bisherigen Kultur⸗Nationen 
der Welt die großartigſten architektoniſchen Gedanken in 
wahrhaft ſtaunenerregenden Bauwerken zum Ausdruck bringt 
und die römiſchen Baukünſtler die heimiſchen Formen hin⸗ 
austragen, ſoweit die römiſchen Legionen vordringen, ent⸗ 
wickeln ſich in aller Stille im Zentrum des großen Reiches 


Fig. 65. Römiſche Marmorvaſe. 
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die Uranfänge einer völlig neuen Kunſt, die zwar noch zu 
beſcheiden ſind, um neben den prunkvollen Kaiſerpaläſten 
in Betracht gezogen zu werden, aber als Grundlage der ge⸗ 
ſamten ſpäteren Kirchenbaukunſt, die über ein Jahrtauſend 
zum Gipfelpunkt der architektoniſchen Tätigkeit wird, wichtig 
genug erſcheinen, um auch hier wenigſtens kurz betrachtet zu 
werden. Es iſt dieſes die mit dem Eindringen des Chriſten⸗ 
tums allmählich ſich bahnbrechende „altchriſtliche Kirchen⸗ 
baukunſt“, welche zunächſt die römiſchen Formen unmittel⸗ 
bar verwendet, dieſelben aber bald mit neuem Inhalt erfüllt 
und, nachdem das Chriſtentum zur ſtaatlichen Anerkennung 
gelangt iſt (unter Konſtantin d. G. i. J. 313), nach und 
nach feſte Normen gewinnt, die die Übergangsſtufe bilden 
zu der im 10. Jahrhundert beginnenden mittelalterlichen 
Kunſt. 

Das Chriſtentum gab der Baukunſt ſchon von vorn⸗ 
herein eine weſentlich andere Richtung: Bisher ſollte das 
Haus für die Gottesverehrung, der Tempel, nur die körper⸗ 
liche Gegenwart der Gottheit darſtellen; er erhielt daher 
lediglich im Außern und an den Vorhallen künſtleriſchen 
Schmuck; nunmehr wird derſelbe zum Verſammlungsort der 
andächtigen Gemeinde, die ihr Gebet zum Himmel richtet; 
es mußte alſo auf die Architektur des Innern das Haupt⸗ 
gewicht gelegt werden. Die Grundzüge derſelben zeigen ſich 
ſchon in den Wand⸗ und Deckenmalereien der Katakomben, 
jener unterirdiſchen Gänge und Höhlen, die den erſten 
Chriſten als Begräbnisſtätten dienten, und in denen auch 
die erſten Gottesdienſte abgehalten wurden. Später, als 
ein Verbergen der religiöſen Übungen nicht mehr notwendig 
war, wählte man hierfür das Atrium und den Verſamm⸗ 
lungsſaal in den Häuſern der chriſtenfreundlichen Großen 
und ſchließlich die noch geräumigere römiſche Gerichts⸗ und 
Markthalle, 
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die Baſilika (ſ. S. 62), deren Raumanlage im allge⸗ 
meinen den Bedürfniſſen des chriſtlichen Kultus entſprach, ſo 
daß fie ſchließlich zum Vorbild wurde für die erſten chriſt⸗ 
lichen Kirchen. Dieſelbe enthält (Fig. 66) einen rechteckigen, 
von Säulenhallen umſtellten Hauptraum, der an der einen 


Schmalſeite den Eingang mit Portikus 
erhält, an der andern einen halbrunden 
Ausbau, Apſis, Tribuna, Koncha oder 
Exedra genannt. Bei den Neubauten 
teilte man den Raum der Länge nach 
durch Säulenſtellungen in ein breiteres 
Mittelſchiff und zwei ſchmale Seitenſchiffe 
ein, gab denſelben wo möglich die Rich⸗ 
tung von Weſten nach Oſten und bildete 
die in der Achſe des Mittelſchiffes gegen 
Oſten liegende Apſis als Altartribüne 
beſonders aus. Auch die Seitenſchiffe 
ließ man bisweilen in Apfiden endigen 
(Fig. 67). Das Mittelſchiff führte man 
bedeutend höher als die Seitenſchiffe 
empor und legte über dieſen Fenſter an 
(Fig. 67). Die Apſis wird halbkugel⸗ 
förmig überwölbt; der übrige innere 
Raum erhält eine flache, oft in Felder 
Gaſſetten) eingeteilte Holzdecke oder ein 
einfaches Holzdach mit im Innern ſicht⸗ 
baren, farbig verzierten Sparren. Später 


West 

Fig. 66. 
Grundriß der Baſilika 
San Clemente in Rom. 


ebte man eine bedeutende Erweiterung des Innenraumes 
durch Einſchiebung eines Querſchiffs in der Breite und 
Höhe des Mittelſchiffs zwiſchen Langhaus und Apſis (Fig. 68), 
welches die erhabene Bedeutung des Sanktuariums wirkſam 
hervorhebt und zugleich die Form des lateiniſchen Kreuzes 
auch im Grundriß ausprägt. Der Abſchluß des Langhauſes 
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von dein Querſchiff wird als⸗ 
dann durch den auf mächtigen 
Säulen ruhenden Triumph⸗ 
bogen gebildet. Größere Ba⸗ 
ſiliken erhalten vier Seiten⸗ 
ſchiffe (St. Paul fuori le Mura 
in Rom Fig. 68 u. a.). Das 
: Beſtreben, die Baſiliken über 
r der Baſl den Gräbern der Märtyrer 
Pre Pe gr zu erbauen, führte zur Anlage 
einer unterirdiſchen Gruft⸗ 
kirche, der Krypta, die ſpäter in der romaniſchen Epoche 
oft reich ausgebildet wird. Über derſelben wird der Altar 
errichtet, ein Tiſch (mensa) mit Reliquien von Heiligen unter 
einem von Säulen getragenen Baldachin (eiborium), für die 
Abhaltung der heiligen Meſſe und zur Aufnahme des Aller⸗ 
heiligſten. 

Die innere Anordnung geht aus dem Grundriß Fig. 66 
hervor, in welchem der durch Schranken f 
vom Laienſchiff getrennte Raum bo das 
Presbyterium darſtellt, darin a der Altar, 
b der erhöhte Biſchofsſitz (Kathedra), o der 
Raum für die chorſingende Geiſtlichkeit, 
der auch dann den Namen Chor erhielt, 
zu beiden Seiten Ambonen, Kanzeln, die 
ſüdliche d für die Ableſung der Epiftel 
(daher der Name Epiſtelſeite), die nördliche 
f für die Ableſung der Evangelien (Evan⸗ 
gelienfeite). Der Raum g, das Matro⸗ 
näum, war für die Frauen der vornehmen TEE 
Stände, h, das Senatorium, für die N ' N 
Männer beſtimmt, während die davor lie⸗ Be 2 2 
genden Seitenſchiffe den übrigen Frauen Nom. (IV. Jabrb.) 


“ 
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bezw. Männern eingeräumt waren. Die Katechumenen und 
Büßenden durften den eigentlichen Gemeinderaum nicht be⸗ 
treten, ſondern blieben in dem Vorraum, Narthex, beim 
Eingang. Vor dieſem lag der von Säulenhallen umſchloſſene 
Vorhof, Atrium (A), mit dem Reinigungsbrunnen (Kantharus) 
im Mittelpunkte (k). 

Türme hatten dieſe Baſiliken nicht; ein Glockenturm 
(Kampanile) wurde ſpäter außerhalb des Gebäudes ohne 


Fig. 69. Wenanncht der Baftütta San Apollinare b. Ravenna (504 n. Chr.). 


Zuſammenhang mit dieſem errichtet (Fig. 69). Die Archi⸗ 
rdetails lehnen ſich unmittelbar an die römiſchen For⸗ 
men an; die langen Schiffswände erhalten zunächſt den 
römiſchen Architrav mit Geſims; ſpäter werden die Säulen 
durch die charakteriſtiſchen Rundbogen verbunden (Fig. 70), 
mit denen auch die Fenſter abgeſchloſſen find (Fig. 67 und 69). 
Die Bildnerei tritt ganz in den Hintergrund; die Malerei 
agegen erhält ausgiebige Verwendung an den faſt ganz mil 
liſchen Darſtellungen geſchmückten Wänden (Fig. 70). Die 
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unter dem Einfluß der Moſaiktechnik ſteif und ſchematiſch 
gezeichneten, aber mit lebhaften Farben gemalten Figuren 
treten auf dem die altchriſtliche Kunſt kennzeichnenden Gold⸗ 
grunde lebhaft hervor. Dazu kommen noch ſymboliſche Dar⸗ 
ſtellungen, Kreuz, 
Lamm, Weinſtock, Tier⸗ 
formen, als Andeu⸗ 
tung des Geheimnis⸗ 
vollen und Rätſelhaf⸗ 
ten der chriſtlichen 
Lehre, zum Teil als 
unmittelbare Darſtel⸗ 
lung bibliſcher Gleich⸗ 
niſſe. Dieſelben zeigen 
ſich auch im Orna⸗ 
ment (Fig. 71), das 
durch das Mono⸗ 
gramm Chriſti, gebil⸗ 
det aus I und XP, 
den griechiſchen An⸗ 
fangsbuchſtaben des 
Namens Jeſus 
Chriſtus I(mooös) 
Xolıorös), oft unter 
Beifügung des a (Al⸗ 
pha) und o (Omega), 
eine neue Zutat erhält, 
im übrigen aber noch 
ganz im Entwick⸗ 
lungsſtadium liegt. 
Das Außere der 
——— altchriſtlichen Baſilika 
. N —— (Fig. 69) offenbart 
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durch die ſchmuckloſe Einfachheit einen ftillen, heiligen 
Ernſt. 


Mit der Teilung des großen römiſchen Reiches in ein 
weſt⸗ und oſtrömiſches (1. J. 395) und der Verlegung der 
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Fig. 71. Altchriſtl. Ornament (aus Claſſe bei Ravenna). 


Hauptreſidenz nach dem von Konſtantin d. Gr. an Stelle des 
alten Byzanz gegründeten Konſtantinopel wird dieſe Stadt 
zum Ausgangspunkt einer neuen Kunſtrichtung, die man all⸗ 
gemein die byzantiniſche 
nennt. Die Zuſtände, 
welche dieſe Kunſtrichtung 
ins Leben riefen, ſind ge⸗ 
kennzeichnet durch das an 
römiſchen Traditionen zu⸗ 
1 nächſt feſthaltende, aber 5 ö 
re „an überwiegend orienta⸗ . 
er 8 liſchen Einflüſſen ber» 18 . 
Kirche. weichlichende Hofleben, auppelwölbung. 

welches zwar einen üppi⸗ 1 
gen, pomphaften Kultus entfaltet, ſchließlich aber durch das 
Feſthalten am Formenweſen zu völliger Erſtarrung führt. 
Die byzantiniſche Baukunſt äußert ſich in einer Fortentwick⸗ 
lung des römiſchen Kuppelbaues über einem kreisrunden, 
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quadratiſchen oder polygonalen Grundriß, der in den Grab⸗ 
kapellen und Baptiſterien (Taufkapellen) ſeine Grund⸗ 
form zeigt; ſie iſt alſo charakteriſiert durch den Zentralbau. 
Über einem meiſt quadratiſchen Raum erhebt ſich, von vier 
mächtigen, durch gewaltige 
— Bogen untereinander verbun⸗ 
„ denen Pfeilern getragen, eine 
ee. Hauptkuppel, ruhend auf 
einem kreisrunden Geſims⸗ 

a franz, zu welchem die Eden 
— durch ſphäriſche Gewölbe⸗ 
zwickel (Pendentifs)überführt 
de. 2. 4 Kenan. ſind (Fig. 73 und 75). An 

die vier offenen Bogen ſchlie⸗ 

ßen ſich mit Tonnengewölben überdeckte Seitenabteilungen 

an, ſo daß der innere Raum im Grundriß die Form des 

gleicharmigen griechiſchen Kreuzes bildet (Fig. 72). Eine 

Hauptachſe iſt markiert durch die Vorhalle und den Haupt⸗ 

eingang mit Portikus und die gegenüberliegende Altar⸗ 


Fig. 75. Sophienkirche zu Konſtantinopel (530537). 
(Längenſchnitt A- B vom Grundriß Fig. 74). 
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tribüne. Zwei weitere Tribünen bilden die Endigungen 
der beiden andern Seitenabteilungen. Durch Anordnung 
von Eckräumen mit kleinen Kuppeln vervollſtändigt ſich wieder 
im Außern die quadratiſche Grundform. Einen beſonderen 
Triumph feiert die byzantiniſche Kunſt in der 530 —537 
unter Kaiſer Juſtinian erbauten, in konſtruktiver wie deko⸗ 
rativer Hinſicht gleich intereſſanten Sophienkirche zu Kon⸗ 
ſtantinopel (Fig. 74 u. 75), * 
welche eine Annäherung an RT ELISE 
das Syſtem der Baſilika FÜARU r 
dadurch erreicht, daß unter | 
die zur Hauptachſe paral⸗ 
lelen Bögen zierlich gehal⸗ 
tene Säulenarkaden in f 
mehreren Geſchoſſen über- 
einandergeſtellt ſind, wo⸗ 
durch gewiſſermaßen zwei — 
Schiffswände entſtehen, die 
den Geſamtraum in ein 
Hauptſchiff und zwei Quer⸗ 
ſchiffe einteilen. 

„Die Details zeigen 
* Übernahme der griechi⸗ Fig. 76. Byzantin. Ornamente von der 
ſchen und römiſchen Formen, Sopdientirche in Konftantinopel. 
die aber an Schärfe der Pro⸗ 
filierung und Ausladung der Geſimſe immer mehr verlieren. 
Auch das Ornament zeigt eine allmähliche Umwandlung aus 
dem griechiſchen und römiſchen Akanthusblatt, bis es nach 
und nach zum geometriſchen Flächenmuſter herabſinkt (Fig. 76). 
Eine Eigentümlichkeit bildet ſich an den Säulenkapitälen 
aus, indem eine unmittelbare Erweiterung der kreisrunden 
Unterfläche auf die quadratiſche Oberfläche ſtattfindet (ſiehe 
Fig. 77). Auf denſelben ruht ein Kämpfer von der Form 
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eines nach oben ſich erweiternden Pyramidenſtumpfes. Dieſe 
Kapitälform iſt an den altchriſtlichen Kirchenbauten in der 
Nebenreſidenz Ravenna beſon⸗ 
ders charakteriſtiſch durchgebildet. 
Das Innere der byzantini⸗ 
ſchen Kirche iſt äußerſt prunkvoll 
mit koſtbaren Marmorplatten, 
Moſaiken und edlen Steinſorten 
und Malereien auf Goldgrund 
ausgeſtattet. Das Außere iſt 
im ganzen durch die Kuppeln und 
# meiſt ebenen Terraſſen als Decken 
l charakteriſiert; die Halbkreislinie 
1 u ere, e (Kreisſegment) tritt als freier Ab⸗ 
ſchluß der Außenwände neu in 

die Erſcheinung (Fig. 78). 
Die byzantiniſche Kirchenbaukunſt übte im 6., 7. und 
8. 5 Br Er aus ri die Bauwerke in 
5 = Venedig, 
Ravenna, 
der Lombar⸗ 
dei, Südfrank⸗ 
reich, Sizilien, 
ja ſelbſt in 
Deutſchland 
(Münſter zu 
Aachen, er⸗ 
baut 796 bis 
804 von Karl 
d. Gr.), iſt 
aber heute nur 
=> = = — noch in den 
Fig. 78. — zu Konſtantinopel. Ländern der 
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griechiſchen Kirche im allgemeinen maßgebend. In Ruß⸗ 
land erhält der byzantiniſche Stil durch aſiatiſche Einflüſſe 
ein eigentümliches Gepräge, das hauptſächlich durch die 
Häufung phantaſtiſcher Kirchenkuppeln charakteriſiert iſt 
(Fig. 79) und in der Holzarchitektur manche intereſſante 
Bildungen aufweiſt, jedoch im allgemeinen zu keiner künſtle⸗ 
riſchen Bedeutung gelangt iſt. Im Norden Italiens, ins⸗ 
beſondere in Ravenna — 
geht aber aus dem ge⸗ = > 
waltigen Ringen der kraft⸗ 
vollen nordiſchen Völker 
mit den römiſchen, alt⸗ 
chriſtlichen und byzantini⸗ 
ſchen Überlieferungen 

gegen Ende des Jahr⸗ 
tauſends eine neue Stil⸗ 
richtung hervor, die wir 
ſpäter als die romaniſche 
kennen lernen. 


Der Stil des Islam. 


Als 600 Jahre nach _Kirchen-Kuppalr ausdaroslam 
Chriſtus Mohammed die hen. N 15 5 roslam. 


nomadiſchen Stämme 
Arabiens zu einem mächtigen Volke vereinigte, das ſeine 
Religion mit erſtaunlicher Schnelligkeit im Morgenlande 
ausbreitete und ſchließlich ein Reich beherrſchte, größer als 
das Alexanders des Großen und der römiſchen Cäſaren, da 
begann mit der neuen Lehre und Kulturanſchauung auch ein 
neuer Kunſtſtil ſich zu entwickeln, der nicht ohne Einfluß 
auf die abendländiſchen chriſtlichen Bauwerke geblieben iſt, 
ſich raſch und eigentümlich ausbildete und deshalb auch hier 
beſonderes Intereſſe bietet. Die Entfaltung desſelben knüpft 
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ſich an die Bauten für die religiöſen Bedürfniſſe, die Mo⸗ 
ſcheen, die in ihrer Anlage und Ausſtattung vielfach an das 
chriſtliche Gotteshaus erinnern. 

Eine typiſche Grundrißform hat ſich für die Moſcheen 
nicht ausgebildet; immer aber findet ſich ein quadratiſcher 
Vorhof mit dem Reinigungsbrunnen, eine 
geräumige Halle für die Betenden (Mih- 
rab) und, an dieſelbe anſchließend, ein 
beſonders heiliger, niſchen⸗ oder ka⸗ 
pellenartiger Raum, der Kiblah, für die 
Aufbewahrung des Koran. Derſelbe iſt 
mit der Hauptachſe des Gebäudes immer 
gegen Mekka gerichtet. Schlanke Türm⸗ 
chen, die Minarets, von denen aus der 
Muezzin die Gebetsſtunden verkündet, 
vervollſtändigen die Anlage (Fig. 80). “) 

In der innern Raumentwicklung 
konnte die Baukunſt des Islam bei dem 
unſteten Sinn der Nomadenvölker eine 
konſtruktive Fortbildung nicht gewinnen; 
dagegen führte der ausgeſprochene ſchöpfe⸗ 
riſche Formenſinn und die reiche orien⸗ 
taliſche Phantaſie der Araber zu höchſt 
originellen, hauptſächlich dekorativen Bil⸗ 
dungen. Aus dem römiſchen Rundbogen 
entſtehen der überhöhte Rundbogen, 
der Spitz⸗, Hufeiſen⸗, Kiel⸗, Kleeblatt- und Zacken⸗ 
bogen (Fig. 81). Dieſelben find geradezu willkürlich neben- 
und übereinander angeordnet. Die Bogen ruhen auf dünnen 


Fig. 80. Minaret zu Delhi. 


„) Die Anordnung folgt entweder dem byzantiniſchen Zentral⸗ 
dau oder, namentlich im Abendlande, der altchriſtlichen Baſilika 
unter Verwendung von vielen gleichhohen Schiffen; der Mihrab 
iſt faſt immer mit einer prächtig ausgebildeten Kuppel überwölbt. 


Fig. Bla. 


Arkadenwand von Cordova. 
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(an die Zeltſtangen der Wüſtenbewohner 
erinnernden) Säulen (Fig. 81 u. 86) 
mit einer aus mehreren Ringen gebil⸗ 
deten Baſis, oft auch ohne jede Fußung 
und mithohem vielgeſtaltigen Kapitäl, 
von dem Fig. 82 und 83 oft wieder⸗ 
kehrende Formen darſtellen. Der Huf⸗ 
eiſenbogen verlangt eine ſtarke Aus⸗ 
ladung des Abakus oder die Anordnung 
eines beſonderen Kämpfers. Auf dem⸗ 
ſelben ſtehen bisweilen Wandpfeiler, 
die wieder andersgebildete Bogen 
tragen, und zwiſchen beiden ſind, ge⸗ 
wiſſermaßen zur Übertragung des or⸗ 
namentalen Prinzips auch auf die 
Wandflächen im großen, Zierbogen 


eingeſchoben, ſo daß ein wunderbar üppiger Arkadenbau 


eutjteht (Fig. 81). 

Dieſe Arkaden⸗ 
wände tragen die 
Überdeckung, für 
welche die altchriſt⸗ 
liche Holzdecke 
neben der byzan⸗ 
tiniſchen Kuppel 
verwendet wird. 
Ganz neu erſcheint 
das der islami⸗ 
tiſchen Kunſt aus⸗ 
ſchließlich angehö⸗ 
rende und ſie am 
deutlichſten charak⸗ 
teriſierende Sta⸗ 


Fig. SIh. Arkadenwand von Cordova. 
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laktitengewölbe, eine An- und Übereinanderreihung kleiner 
Kuppel⸗ und Gewölbezwickelchen mit zum Teil herabhän⸗ 
genden Spitzen als künſtliche Nachbildung der Tropfſtein⸗ 
grotten (in der Regel konſtruiert aus Holz und Stuck, an 
Balken oder Kuppeln befeſtigt, Fig. 84). 

Dadurch, daß alle kräftigen architektoniſchen Glie⸗ 
derungen vermieden ſind, wird das Außere einfach und 
nüchtern, um ſo reicher 
aber das Innere. Die 

ſämtlichen Wandflächen 
erſcheinen in überaus 
prunkvollen, farben⸗ 

prächtigen Wandverzie⸗ 
rungen wie von reich durch⸗ 
wirkten Teppichen verhängt; 
durch friesartige Bänder 
erhalten dieſelben Eintei⸗ 
lung, Umrahmung und Ab⸗ 
ſchluß. Die Verzierungen 

Ko ſelbſt find entweder ganz 
Fig. 82. Fig. 88. flache Reliefs oder nur 


Mauriſches Kapital Gtalaktiten-Rapitäl 
(Alhambrah. (aus Kairo). gemalt. In der Kompo⸗ 


ſition derſelben, in der Or⸗ 
namentation, entwickeln die Araber eine geradezu unerſchöpf⸗ 
liche Phantaſie. Außer rein geometriſchen Flächenmuſtern ver⸗ 
wenden ſie als Motive für ihre Ornamente, Arabesken ge⸗ 
nannt, hauptſächlich Farnkräuter, Pinienzapfen, Granatäpfel 
und Schlingpflanzen, die ſtets ſehr ſtreng ſtiliſiert und ſche⸗ 
matiſiert auf ſchwanken, rankenartigen Stielen ſich nach 
allen Richtungen hin durchkreuzen und überdecken und als 
zuſammenhängende Pflanzenverſchlingungen das geometriſche 
Grundnetz in äußerſt ſinniger und peinlich abgewogener 
Weiſe durchziehen, jedes Zwickelchen ſorgfältig ausfüllend 
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(Fig. 85). Dazu treten noch, der Symbolik der mohammeda⸗ 
niſchen Lehre entſprechend, die Schriftzüge der kufiſchen und 
ſpäter der Kurſivſchrift, die als kühn umgearbeitete orna⸗ 
mentale Elemente namentlich auf den Einfaſſungen der Felder 
und als Füllungsmotive Verwendung finden. Immer ſteht 
der von den Ornamenten bedeckte Flächenraum in vollkom⸗ 
menſtem Ebenmaß zur Grundfläche; nirgends findet ſich eine 
leere und nirgends eine über⸗ 
ladene Stelle. Dabei ſind die 
Maſſen äußerſt geſchickt auf der 
Fläche verteilt, ſo daß auf den 
erſten Blick die Hauptzüge, wenn 
man näher tritt, die Einzelformen 
und erſt bei genauerer Beſich⸗ 
tigung die Feinheiten und zarte 
Ausführung dieſer wunderlichen 
Ornamentverſchlingungen zur 
Erſcheinung kommen. Dadurch 
wird in Verbindung mit dem 
leuchtenden, meiſt in Gold und 
ſehr ſatten Farbentönen gehal⸗ 
tenen Kolorit eine geradezu blen⸗ Fig. 84. Stalaktitengewölbe. 
dende, zauberhafte Wirkung er⸗ 
zielt, die in Bezug auf Pracht und Reichtum in der Flächen⸗ 
dekoration von keiner andern Kunſtepoche erreicht wird. 
Auch das Kunſtgewerbe erfreute ſich überall da, wo 
die Mauren zur Herrſchaft gelangten, eifriger Pflege; ins⸗ 
beſondere wurde die Tonbearbeitung (Majolika), Seiden⸗ 
weberei und Waffenſchmiedekunſt zu hoher Blüte gebracht. 
Da die islamitiſche Kunſt nicht eine aus ſich organiſch 
herausentwickelte, ſondern mehr eine im dekorativen Gebiet 
ſich bewegende, ſchmuckreiche und glänzende Bauweiſe darſtellt, 
die die vorhandenen Bauformen hauptſächlich im Innern um⸗ 
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Fig. 85. Mauriſche Ornamente. 
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geſtaltet, zeigt ſie in den verſchiedenen Ländern einen ver⸗ 
ſchiedenen Charakter. In Arabien, Paläſtina und Syrien 
kennzeichnen die Bauwerke noch das frühere Stadium mau⸗ 
riſcher Kunſt; in Agypten tragen fie in der ſtrengeren, mo» 
numentaleren und großartigeren Anlage und Ausgeſtaltung, 
namentlich der Bauten in Kairo, das Gepräge des ernſten 


Fig. 86. Lowenbof der Alhambra zu Granada. 


ägyptiſchen Volksgeiſtes. In Spanien aber, wo ſich unter 
der Herrſchaft der Araber (vom 8. bis 15. Jahrhundert) eine 
hohe Kultur entwickelt, ſteigert ſich bei dem romantiſchen 
Sinn des Volkes und durch die Berührung mit dem abend⸗ 
ländiſchen Rittertum die mauriſche Kunſt in den Bauten der 
Reſidenz Cordova zu einer unvergleichlichen, märchenhaften 
Pracht, die in der im 13. und 14. Jahrhundert erbauten 
Alhambra (Fürſtenpalais) zu Granada (Fig. 86), einem der 
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größten Bauwunder der Welt, ihren höchſten Glanzpunkt er⸗ 
reicht. Perſien entwickelt ſchon im achten Jahrhundert (unter 
den Abbaſſiden, beſonders unter Harun al Raſchid) eine rege 
Bautätigkeit, die ſpäter, im 16. Jahrhundert, zu Iſpahan zu 
beſonderer Bedeutung gelangt. Eine eigenartige Fortbildung 
erhält die mauriſche Kunſt im 13. und 14. Jahrhundert in 
Indien durch Aufnahme des konſtruktiven Prinzips, reichen 
und monumental gehaltenen Faſſadenbaues und figürlichen 
Schmuckes in das Ornament. Eine Reihe ganz hervor⸗ 
ragender Prachtbauten zu Delhi und Agra verdanken der⸗ 
ſelben ihre Entſtehung. In Europa bezeichnet die Eroberung 
Konſtantinopels durch die Türken (1453) und die Gründung 
eines mohammedaniſchen Reiches in der Türkei einen Wende⸗ 
punkt in der ebenſo reichen wie vielgeſtaltigen mauriſchen 
Kultur. Die byzantiniſchen Kirchen (auch die Sophienkirche) 
wurden zu Moſcheen umgewandelt und bleiben für die fer⸗ 
neren Bauten vorbildlich. Die reiche orientaliſche Aus⸗ 
ſchmückung mit leuchtenden Arabesken, im Außern die 
Form des mit einer impoſanten Kuppel überſpannten, 
von ſchlanken Minarets zierlich flankierten Zentralbaues 
geben fortan die Hauptſignatur des islamitiſchen Gottes⸗ 
hauſes. 


Der romaniſche Stil. 


Als das alte römiſche Reich ſeiner Auflöſung entgegen⸗ 
ging, da kam mit ihm auch die einſt jo blühende römische 
Kunſt zu Fall. Der Fall der antiken Welt bedeutet aber 
nicht den Untergang eines einzelnen Volkes, ſondern den 
Sturz einer ganzen Weltanſchauung. Das Leben bedurfte 
eines neuen Fundaments, einer neuen Grundlage, und da 
trat das Chriſtentum ein, die ungeheure Lücke im geiſtigen 
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Bewußtſein auszufüllen, und deshalb mußte mit dem 
Chriſtentum eine neue Zeit in das geſamte Kulturleben 
kommen und als künſtleriſche Sprache eine Anſchauung, ein 
Stil entſtehen, der ſchließlich mit dem alten ſo gut wie nichts 
mehr gemein hatte. 

Allein dieſe Entwicklung konnte nur ſehr langſam 
vor ſich gehen. Zwar war Karl der Große, der auf den 
Trümmern des alten weſtrömiſchen Reiches ein neues 
Frankenreich errichtete, welches faſt das geſamte Abend⸗ 
land vom Mittelländiſchen Meer bis zur Nordſee, vom At⸗ 
lantiſchen Ozean bis Ungarn umfaßte, eifrig beſtrebt, Kunſt 
und Wiſſenſchaft zu pflegen, die Reſte antiker Kultur zu 
ſammeln und mit neuem Inhalte zu erfüllen. Allein er 
konnte nur die Bautätigkeit an und für ſich in ſeinen Palaſt⸗, 
Kloſter⸗ und Kirchenbauten zu einer gewiſſen Blüte bringen, 
aber keine vollſtändig neue Kunſtrichtung gewinnen, da er 
ſeine Kunſt unmittelbar aus den antiken Formen heraus ent⸗ 
wickelte, die in dem Herzen ſeines Reiches, in Germanien, nicht 
dauernd zur Geltung kommen konnten; denn für die Deutſchen 
bildeten dieſe eine fremde, angenommene Sache, die mit der 
Urſprünglichkeit und Friſche ihrer Kraft nicht in Einklang 
zu bringen war. Dazu kam, daß die chriſtlichen Anſchau⸗ 
ungen noch zu ſehr mit den heidniſchen Überlieferungen zu 
kämpfen hatten, ſo daß auch das Chriſtentum bei den ein⸗ 
zelnen ſehr ungleichartigen Nationalitäten des großen Reiches 
nur ſehr langſam feſten Fuß faſſen konnte. Es hat faſt 
200 Jahre gedauert, bis der von Karl dem Großen geſtreute 
Samen ſeine Früchte zeitigen konnte, als nach einer Zeit 

ö Verwirrung und Kämpfe neue Staaten ſich gebildet 
hatten und das Reich in den glanzvollen Zeiten der ſächſiſchen 
Kaiſer eine innere Feſtigkeit und einen Höhepunkt der Macht 
erlangte, wie er ſpäter nicht wieder erreicht wurde. Durch 
das Ehriſtentum, welches das ganze Leben mit einer völlig 
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neuen, von dem Altertum grundverſchiedenen Auffaſſung 
durchdrang, traten alle Nationen in ein gemeinſames Ver⸗ 
hältnis gleichartiger Kulturtätigkeit, die ſich in Sitte und 
Kunſtform lebenskräftig ausgeſtaltete und jene Epoche be⸗ 
gründete, die wir die romaniſche nennen. Man folgte bei 
dieſer Benennung dem Beiſpiel der Sprachwiſſenſchaft, die 
ja auch jene Sprachen als die „romaniſchen“ bezeichnet, 
welche ſich aus der römiſchen entwickelt haben. Wenn auch 
die Anfänge dieſer romaniſchen Kunſt, die hauptſächlich in 
den nordiſchen Ländern, namentlich in Deutſchland zur vollen 
Entfaltung gelangt, auf eine frühe Zeit zurückreichen und ihre 
Grundtypen ſchon in den Bauten der Oſtgoten, Langobarden 
und Merowinger gefunden werden, ſo ſind die Bauweiſen 
dieſer Völker und der Karolinger doch nur als Vorſtufen 
zu betrachten. Erſt um das Jahr 1000 n. Chr. etwa zeigt 
ſich ein energiſcher Trieb nach gänzlich neuer Umgeſtaltung 
der römiſchen Bauformen und völligem Bruch mit den rö⸗ 
miſchen Überlieferungen, ſo daß wir auf dieſe Zeit den Be⸗ 


ginn der romaniſchen Bauperiode feſtſetzen können. Von 


dieſer Zeit an wird die Kunſt faſt ausſchließlich eine kirch⸗ 
liche, nicht nur deshalb, weil ſie in erſter Reihe berufen war, 
die Stätten des Gottesdienſtes zu ſchmücken, ſondern auch 
deshalb, weil die Klöſter die Heimſtätten der Kunſt wurden 
und die Künſtler aus dem Laienſtande ſich den geiſtlichen 
Genoſſenſchaften anſchloſſen, bei denen allein in ſtür⸗ 
miſchen Zeiten die Künſte Schutz und Pflege fanden. Die 
bedeutſamſte Umänderung der altchriſtlichen Kunſt zeigt 
ſich in der 

Grundrißentwicklung. Man verließ die rechteckige 
Grundform der altchriſtlichen Baſilika und gab dem Grundriß 
die Form eines lateiniſchen Kreuzes, deſſen Längsachſe die 
Richtung von Weſten nach Oſten erhielt. Die Anordnung 


dieſer Kreuzform geſchah in der Weiſe, daß man zunächſt 
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nach der Breite, die das Hauptſchiff erhalten ſollte, einen 
Raum mit quadratiſcher Grundfläche anlegte, die Vierung, 
durch welche die Mitte des Gebäudes beſtimmt wird; drei 
ſolche Quadrate wurden alsdann gegen Weſten, je eines gegen 
Norden und Süden und eines gegen Oſten angelegt. Dieſes 
letztere Quadrat ſchloß alsdann in einem Halbkreis, der Apſis 
(ſ. Fig. 87). Die drei gegen Weſten gerichteten Quadrate 
beſtimmen alsdann den Raum für das Mittelſchiff, die 
von Norden nach Süden gerichteten das ’ 
Querſchiff und das gegen Oſten gerichtete 
mit der Apſis den Chor, welcher den Hoch⸗ 
altar aufnehmen ſoll. Die Durchkreuzung 
von Mittelſchiff und Querſchiff, die nicht nur 
gleiche Breite, ſondern auch gleiche Höhe er⸗ 
halten, wird durch eine Kuppel über der 
Vierung deutlich ausgeſprochen. Der innere 
Raum der Kirche wird noch durch die beiden 
Seitenſchiffe (Abſeiten) erweitert, die zu 
beiden Seiten des Mittelſchiffes angeordnet 8 
ſind und die halbe Breite und Höhe desſelben 

erhalten, getrennt von dieſem durch je eine 

Säulen⸗ oder Pfeilerreihe. Das Mittelſchiff und die beiden 
Seitenſchiffe bilden zuſammen das Langhaus. 

Bei den größeren romaniſchen Kirchen wurde der Raum 
unter dem Chor und dem Querſchiff überwölbt auf zwei 
Säulen⸗ oder Pfeilerreihen mit Apſis gegen Oſten und 
ſo eine Unterkirche oder Gruftkirche, die Krypta, 
erſtellt, als Ruheſtätte für die Biſchöfe, Abte und Stifter. 
Dieſelbe erhielt durch Treppen von den Seitenſchiffen 
oder dem Querſchiff aus ihren Zugang. Der Chor 
wurde dadurch um mehrere Stufen erhöht und erhielt 
den Namen hoher Chor oder Presbyterium, d. i. 
Raum für die Geiſtlichkeit, der von dem für die Laien be⸗ 
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ſtimmten Raum durch die Treppenanlage getrennt ward 
(Fig. 88). 

Bei dieſer Grundform für die romaniſchen Baſiliken 
blieb man jedoch nicht ſtehen; man bildete dieſelbe nach und 
nach weiter und ſchließlich ungewöhnlich reich aus. Man 
ließ z. B. auch die Seitenſchiffe in Apſiden endigen, ſetzte 
dieſelben auf den Oſtſeiten des Querſchiffs fort (Neben⸗ 
chöre) und umgab den ganzen Chor mit einem äußerſt 
wirkungsvollen Kapellenkranz. Ferner 
ordnete man auch oft zwei Querſchiffe und 
Chöre an mit Apfiden oder errichtete an 
der Weſtſeite des Langhauſes eine Vor⸗ 
5 halle, das ſogenannte Paradies (Fig. 88). 

Eine beſonders wichtige Neuerung bildet 
noch die Einfügung der Türme in den Or⸗ 
ganismus des Baues. Außer dem meiſt 
achteckigen Kuppelturm über der Vierung er⸗ 
heben ſich an der Weſtſeite des Langhauſes 
als Abſchluß der Seitenſchiffe zwei hohe 
Türme, die Weſt⸗ oder Glockentürme, 
häufig auch zu beiden Seiten des Chors in 
us bons in Speier, den Ecken des Querſchiffs zwei kleinere Ofts 

türme. Dieſe Türme haben meiſt quadra⸗ 
tiſche Grundform, die oben oft in ein Achteck übergeht; 
bei einigen Kirchen (z. B. dem Dom in Worms) find fie 
rund (Fig. 92 und 94). a 

Die innere Raumentwicklung lehnt ſich zunächſt an 
die der Baſilika an. Als Träger der die Seitenſchiffe von 
dem Mittelſchiff trennenden Arkaden verwendete man nicht 
mehr ausſchließlich Säulen, ſondern auch Pfeiler, manch⸗ 
mal Säulen und Pfeiler abwechſelnd. Um das Himmelan⸗ 
ſtrebende durch ausgeſprochenere Wirkung nach oben beſſer 
zu betonen, vermied man allmählich die flache Holz⸗ 
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decke der Baſilika und ſetzte an deren Stelle die gewölbten 
Decken, durch welche die flache Decke zunächſt (der leichteren 
Ausführbarkeit wegen) in den Seitenſchiffen und im Chor, 
zuletzt auch im Quer⸗ und Mittelſchiff verdrängt wurde. 
Dieſe Überwölbung beginnt in der 
Mitte des elften Jahrhunderts. Mit 
ihr fängt auch der Pfeiler an, reicher 
gegliedert zu werden; man führte die 
Hauptpfeiler hinauf bis zur Fußlinie 
des Deckengewölbes und ſetzte auch über 
dieſe hinaus die Bewegung fort, indem 
man die Gewölbe ſelbſt mit pfeilerartig 
vorſpringenden Verſtärkungen verſah, 
den Gewölbegurten (Fig. 89 u. 90). 
Auf dieſe Weiſe wurden zunächſt die 
einander gegenüberliegenden Pfeiler 
durch Bögen verbunden, welche quer 
zur Längsachſe des Gebäudes ſtehen 
und Quergurten genannt werden. 
Durch dieſe wurde auch im Mittelſchiff 
die quadratiſche Einteilung der Grund⸗ 
rißfläche auf die Decke übertragen. Auch 
der Länge nach verband man die Pfeiler 
untereinander durch die an den Wänden 
hinlaufenden Längengurten (Fig. 89 
und 91). Um dem konſtruktiven Prinzip — . 

noch weiter zu folgen, verband man Pr en: 
ſpäter die Pfeiler auch noch in der Rich⸗ g 5 
tung der Diagonalen der quadratiſchen Grundflächen durch 
ſchwächere Gurten, die Gewölberippen, die ſich in der 
Mitte kreuzen und davon den Namen Kreuzrippen er⸗ 
hielten (ſ. Fig. 91). Zwiſchen die Rippen und Gurten 
wurden alsdann die Gewölbekappen (Gewölbefelder) 


1 
— 2 
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eingeſetzt. Die Art dieſer Einwöl⸗ 
bung nennt man Kreuzgewölbe. 

Die Gewölbe mit Kreuzrippen 
gehören der zweiten Hälfte der 
romaniſchen Bauperiode an; bei 
den früheren Bauwerken dieſer 
Epoche, z. B. dem Dom zu Speier, 
ſchneiden ſich die Gewölbekappen 
in ſcharfen Kanten, den Gratlinien, 
weshalb dieſe Kreuzgewölbe Grat⸗ 
gewölbe, jene Rippenge⸗ 
wölbe genannt werden (vergl. 
Fig. 89, 90 und 91). 

Da die quadratiſche Grund⸗ 
form für die Einwölbung die geeignetſte iſt, ſo teilte man 
auch die Decken der Seitenſchiffe in quadratiſche Felder 
(Fig. 87), von denen, da die Seitenſchiffe nur die halbe Breite 
des Mittelſchiffs haben, je zwei Felder auf ein Feld des 
Mittelſchiffs kommen, und wölbte dann die Seitenſchiffe in 
der gleichen Weiſe ein. Dadurch wurde zwiſchen je zwei 
Pfeilern der Gewölbegurten des Mittelſchiffs ein weit ſchwä⸗ 
cherer Pfeiler notwendig, wodurch eine gefällige Wechſelwir⸗ 
kung in den Maſſen erzielt wird. 

Das durch die Gewölbegurten verkörperte tragende 
Motiv wurde ſchon im Pfeiler nach 
ſtreng abgewogenen Verhältniſſen 
entſprechend vorbereitet, die Gurten 
alſo gewiſſermaßen im Pfeiler nach 
unten fortgeſetzt (Fig. 90); dieſelben 
erhalten deshalb auch nach und nach 
in ihrem Querſchnitt eine reiche Glie⸗ . 
derung (ſ. Fig. 102). Beſonders ? 
ſtark find die Pfeiler der Vierung ri . cl 


Fig. 90. Rom. Gewölbebildung. 


Dom zu Worms. 


Fig. 92. 
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(Fig. 87 und 88) und dementſprechend die ſie verbindenden 
Quergurten angelegt, die uns hier als Triumphbogen er⸗ 
ſcheinen. Die über der Vierung, als der Durchſchneidung 
des Langhauſes mit dem Querſchiff, errichtete Kuppel ſtellt 


auch äußerlich den Gipfelpunkt 
der durch die Gewölbe bewirkten 
Kräfte und die höchſte Ausbildung 
des innern Raumes dar. Die 
Kuppel erſcheint uns aber nicht 
in der einfachen Kugelform der 
byzantiniſchen Kunſt, ſondern ſie 
iſt in der Regel den Kreuzgewölben 
entſprechend gegliedert durch Ge⸗ 
wölberippen, die oben in einem 
Kranz oder Schlußſtein zuſam⸗ 
mengefaßt ſind (Fig. 93). In 
gleicher Weiſe geſchieht die Ein⸗ 
wölbung der beiden Flügel des 
Querſchiffs und des Chors. Eine 
eigenartige Erſcheinung iſt der in 
einigen größeren Kirchen vorhan⸗ 
dene Lettner, d. i. eine reich⸗ 
geſchmückte, mit Galerie verſehene 
Wand zwiſchen dem Presbyterium 
und dem übrigen Raum, mit 
ſchmalen Durchgangstüren. 

Die Entwicklung der äußern 
Formen zeigt den eminenten 


Fig. 98. 
Spätrom. Kuppelbildung 
(Kirche zu Gelnhauſen). 


Fortſchritt gegenüber der altchriſtlichen Baukunſt vor allem 
in der Anlage und Ausgeſtaltung der Türme. Wenn 
dieſelben auch zunächſt eine ſtatiſche Aufgabe zu erfüllen 
haben, indem ſie den in den Decken des Langhauſes erzeugten 
ſtarken Gewölbeſchub aufnehmen, ſo iſt in der Anordnung 
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derſelben wie in der der Chöre zweifellos das maleriſche 
Prinzip ganz beſonders berückſichtigt (Fig. 92 u. 94). Dasſelbe 
iſt als ein urgermaniſches Motiv zu bezeichnen. Die Türme 
ſteigen in mehreren Etagen auf, die durch Gurtgeſimſe und 
Frieſe getrennt ſind, und endigen meiſtens in einem maſſiven 
Helm von der Form einer achtſeitigen Pyramide, an die ſich 
über den einzelnen Turmflächen kleine Giebel anſchließen 
(Fig. 94); bisweilen ſind die Turmhelme aus Holz kon⸗ 
ſtruiert mit Ziegel⸗ oder Schieferdeckung. Der Giebel tritt 
überhaupt als neues architektoniſches Element in den Formen⸗ 
kreis ein, das Langhaus und Querſchiff, ſowie die Seiten⸗ 
ſchiffe jeweils in der Richtung ihrer Längsachſe abſchließend. 
Die Dächer ſind anfänglich niedrig, erreichen etwa in der 
Mitte der Epoche die Neigung des Winkeldachs (= 450%, 
werden aber ſpäter immer höher und ſteiler angelegt. Die 
Dächer der Seitenſchiffe lehnen ſich pultartig an die von 
den Pfeilern getragenen Langwände des Mittelſchiffs an, 
welches erheblich über die niedrigeren Seitenſchiffe hervorragt. 

Um den ganzen Bau läuft ein Fußgeſims (Sockel), ge⸗ 
wöhnlich profiliert wie die attiſche Baſis (Fig. 24 B). Die 
äußern Mauerflächen tragen in der Regel in der Höhe 
der innern Decken horizontale Geſimſe oder Frieſe und ſind 
nach oben durch ein Hauptgeſims, welches auch an den 
ſchrägen Giebelkanten hinaufgeführt iſt, abgeſchloſſen (Fig. 94). 
Um die langen Mauerflächen auch durch eine vertikale Glie⸗ 
derung zu beleben, werden an den Ecken und in beſtimmten 
Abſtänden, namentlich da, wo die innern Wandpfeiler liegen, 
ſchmale pfeilerartige Mauerverſtärkungen angeordnet, die 
Liſenen (auch Leſinen oder Laſchenen genannt), die unten 


auf dem Sockel oder einem Geſims aufſtehen und oben in 


dem Rundbogenfries endigen, d. i. eine Reihe kleiner 
Rundbogen, durch welche die Liſenen verbunden ſind (Fig. 94 
und 104). Dieſe Rundbogenfrieſe ziehen ſich faſt unter allen 
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Geſimſen hin und bilden ein Hauptcharakteriſtikum des roma⸗ 
niſchen Stils. Nicht ſelten erhalten die Chöre und Türme, 
um eine reichere Wirkung zu erzielen, eine arkadenartige 
Mauerverblendung, indem die Liſenen zu Wandpfeilern 
oder Halbſäu⸗ 3 
len umgebil⸗ 
det werden, 
die oben durch 
größere 
Rundbogen 
miteinander 
verbunden 
ſind (Fig. 94). 
Bei den grö⸗ 
ßeren roma⸗ 
niſchen Bau⸗ 
ten läuft unter 
dem Dache 
eine Galerie 
hin, d. i. ein 
ſchmaler 
Laufgang, ge⸗ 
bildet aus Ar⸗ 
kaden auf 
Zwergſäulen. 
Dieſe Galerie a 
verleiht den Fig. 94. Dom zu Speier. Choranſicht. 
auten ein 
ungemein maleriſches Ausſehen. Sie findet ſich am Rhein 
beſonders häufig und iſt namentlich an den Domen zu Worms 
und Speier wunderſchön durchgebildet (Fig. 92 und 94). Die 
zwiſchen den Liſenen liegenden Mauerflächen erſcheinen als 
vertiefte Felder. In denſelben ſind die Fenſter angebracht. 
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Dieſe ſind verhältnismäßig klein, liegen in der Mitte der 
Mauern, die ſich nach außen und innen bedeutend erweitern, 
und ſind oben immer durch einen Rundbogen abgeſchloſſen. 
Oft ſind auch zwei oder mehrere Fenſter in einer einzigen 
Mauerdurchbrechung angeordnet mit Arkaden auf einfachen 
oder gekuppelten Zwergſäulen. 

Eine neue Erſcheinung bilden die Radfenſter, d. ſ. 
kreisrunde Fenſter von großem Durchmeſſer mit innerem 
kranzartigen Rundbogenfries, der von kleinen, radial auf 
einem innern Schlußſtein vereinigten Säulchen verſpannt 

———ͤ— wird (Fig. 95); ſie ſchmücken 
— meiſtens die Giebel des Haupt⸗ 
„ is und Querſchiffs. 
4 Zum Innern der Kirche führen 
VEN mehrere Eingangstüren; das 
10 157 0 
N 


Hauptportal befindet ſich in der 
eggel an der Weſtſeite, alſo der 
A Stirnfaſſade des Hauptſchiffes; 
TG kleinere Portale führen in die 
zo Seitenſchiffe oder die Flügel des 

Sig. 8. we der Kirche Querſchiffs. Die Portalöffnungen 
2 3 liegen, wie die Fenſter, in der 

Mitte der Mauern, erweitern ſich nach außen und innen 
bedeutend und endigen oben immer in einem Rundbogen 
(Fig. 96). In der ſpäteren Zeit erhalten die Türen ſelbſt 
rechteckige Umriſſe; das über denſelben befindliche Bogen⸗ 
feld (Tympanon) erhält dann einen reichen bildneriſchen 
Schmuck. Hinſichtlich der Gruppierung des Ganzen 
wie der Einzelheiten wird ſtets das Gleichgewicht der Maſſen 
und Formen ſtreng eingehalten. In der Anordnung 
der Türen und Fenſter iſt die Symmetrie Grundgeſetz; 
wenn eine Abweichung von der regelmäßigen Achſenteilung 
vorhanden iſt, ſo war dies ſtets durch einen ganz beſon⸗ 


Architekturdetails. 91 


deren Grund geboten (bei Profanbauten z. B. Sehen nach 
beſtimmten Punkten, bei Burgen die Möglichkeit befjerer Be⸗ 
wachung und Verteidigung und dergl.). 

Die Architektur⸗Details zeigen eine erhebliche Abwei⸗ 
chung von der Antike 
ſchon in der Form 
der Säulen. Die Am 
romaniſche Säule 
iſt im allgemeinen 
ſtämmiger als die der 
Antike, was wohl 
auf die Verwendung 
des weniger trag⸗ 
fähigen Materials 
zurückzuführen iſt. 
Aber auch abgeſehen 
davon wird in den ß 
Säulenverhältniſſen 

keine beſtimmte 

Norm eingehalten. 
Neben ſehr gedrun⸗ 
genen ſehen wir uns „ 
gewöhnlich ſchlanke 
Säulen, namentlich 
Halbſäulen, ſoge I, @ 
nannte Wanddienſte, 

die in der Spätzeit? 
oft auf halber Höhe 
durch einen profilier⸗ 
ten Säulenring unterbrochen werden, der das Zu⸗ 
ſammenfaſſen der Kraft prächtig zum Ausdruck bringt 
(Fig. 96). Der Säulenfuß beſteht meiſtens aus der atti⸗ 
ſchen Baſis (ſ. Fig. 24 B) und einer einfachen oder abgeſetzten, 


Fig. 96. Portal zu Heilsbronn. 
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bisweilen auch abgeſchrägtenPlinthe. 

Die Baſis iſt in der früheren Zeit 
hoch, faſt / des Durchmeſſers und 
flach profiliert, fpäter nieder und 
tief 83 er — 7 9 
. werden mit dem Wulſte durch e 
des. 97 Roman. Satlenfäße. Eckblatt vermittelt (Fig. 97), das 
ſpäter durch allerlei tieriſche und phantaſtiſche Formen erſetzt 
wird. Der Säulenſchaft hat durchgängig eylindriſche 
Form, ſeltener achteckigen Querſchnitt, iſt manchmal, nament⸗ 
lich bei kleinen Säulchen, ſtark verjüngt, jedoch ohne Entaſis 
(Anſchwellung). Die ſenkrechten Kannelierungen fallen weg; 
der Schaft iſt in der Regel glatt; nur bei beſonders reicher 
Durchbildung iſt derſelbe mit gewundenen Kannelierungen 
und allerlei Band⸗,Flecht⸗, Zickzack⸗ und andern Ornamenten 
vollſtändig überzogen (Fig. 96). 

In der Entwicklung der Form der Kapitäle entfaltet 
die romaniſche Baukunſt eine ungewöhnliche Fruchtbarkeit. In 
den Gegenden, wo antike Vorbilder vorhanden waren, wurden 
die Kapitäle dieſen frei nachgebildet, und ſo entſtand das ältere 
antikiſierende Kapitäl, bei welchem die Grundform durch 
reich durchbrochene Blätterreihen verdeckt und die Kreisform 
des Säulenſchaftes durch Schnecken oder Voluten in den vier 
Ecken in die quadratiſche der Deckplatte übergeführt wurdelſiehe 
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Fig. 98. Romaniſche Würfelkapitäle. 
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Fig. 99. Fig. 100. 
Antikiſterendes Kapital. Kelch⸗ und Knoſpenkapitäl. 


Fig. 99). In den rein germaniſchen Ländern entſtand aber bald 
die typiſche Grundform des romaniſchen Kapitäls, das Würfel⸗ 
kapitäl (ſ. Fig. 98), welches den primitivſten Übergang 
der Kreisform der Säule in die quadratiſchen Gewölbean⸗ 
fänge erzielt. Dasſelbe erſcheint uns als ein an den Ecken 
nach unten gleichmäßig abgerundeter Würfel, der oft ſehr 
reich mit Flecht⸗ und Bandwerk verziert iſt. Das Würfel⸗ 
kapitäl charalterifiert die hochromaniſche Baukunſt. Das 
Beſtreben nach möglichſt glücklicher Geſtaltung jenes Über⸗ 
gangs von der Säule zur Deckplatte zeitigte noch eine Un- 
maſſe ernſt und ſtreng gebildeter Kapitälformen, von denen 
das Kelch⸗ und das Knoſpenkapitäl (j. Fig. 100) ſich be- 
ſonderer Beliebtheit erfreuten. Eine ſehr hübſche Erſcheinung 
ſind noch die gekuppelten Kapitäle (unter einer Deck⸗ 
platte), welche namentlich bei dicken Mauern über doppelten 
Säulen angeordnet ſind. 

Auf dem Kapitäl ruht die Deckplatte (Abakus, Ded- 
fims oder Kämpfer) in quadratiſcher Grundrißform. Die 
ſelbe wurde urſprünglich unten ſtark abgeſchrägt und bei 
reicheren Ausführungen die Schräge mit allerlei Band⸗, 
Blatt- oder Netzwerk verziert; ſpäter erhielt die Deckplatte 
einen Karnies oder Viertelſtab in ſtark tragendem Profil 
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oder auch die umgekehrte Gliederung der 
attiſchen Baſis. 

Der romaniſche Pfeiler folgt in ſeinen 
Abmeſſungen ebenfalls keinem beſtimmten Ge⸗ 
ſetz. Der Querſchnitt desſelben iſt meiſt qua⸗ 
dratiſch, ſeltener achteckig, oft auch zuſammen⸗ 
geſetzt mit vorgelegten Halbſäulen, den Dienſten 
2 oder Wanddienſten, die dann hinaufführen 
unter die Quergurten, während die rechts und 
links davon ſtehen bleibenden Pfeilerecken als 
— — Träger der Längs⸗ oder Kreuzgurten erſcheinen 

Fig. 101. (Fig. 89, 90 und 102). Bisweilen find die 
n Pfeilerecken mit Faſen abgeſchrägt oder aus⸗ 
gekehlt und kleine Säulchen eingeſetzt (Fig. 101); die Freiheit 
in dieſen Bildungen zeitigt oft ſehr reizvolle Kompoſitionen. 
Die Pfeiler erhalten eine einfache Deckplatte (Kämpfer), die 
abgeſchrägt oder profiliert oder mit rautenförmigem, flecht⸗ 
artigem Ornamentwerk verziert iſt. Ihre Fußbildung richtet 
ſich nach den Säulen. 5 

Über den von den Pfeilern getragenen Arkaden zieht 
ſich im Mittelſchiff auf der Höhe der Seitenſchiffe ein Gurt⸗ 
band hin, welches von den Wanddienſten durchbrochen wird, 
um das aufwärts ſtrebende Motiv der Pfeiler noch kräftiger 
hervorzuheben (Fig. 89). 

Die Gewölbegurten haben ur⸗ 
ſprünglich rechteckigen Querſchnitt (Fig. 90), 
erhalten ſpäter an den Ecken einen Rundſtab 
mit Kehlungen (Fig. 103) und werden immer 
reicher profiliert, was ſehr kennzeichnend 
iſt für die Zeit der Ausführung (das Profil 
der Kreuzrippen beſteht in der hochroma⸗ . 
niſchen Epoche aus einem in Hohlkehlen 88. 107. Meilerauer⸗ 


abgejegten Rumbftab). Die Kreuzrippen Manser. 
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werden im Scheitelpunkt in einem Schlußſtein zuſammen⸗ 
gefaßt, der oft ſehr reich mit ornamentalem oder figürlichem 
Schmuck verſehen iſt (Fig. 91 und 93). 

Die Rundbogen der Arkaden des Mittelſchiffs 
bleiben in der Regel einfach und ungegliedert und machen 
daher bei den ſtarken Mauern einen ziemlich ſchwerfälligen 
Eindruck. Anders iſt es dagegen bei den Durchbrechungen 
der Mauern an den Portalen und Fenſtern. 

Die Portale erhalten eine reiche und eigenartige Aus⸗ 
ſtattung (Fig. 96); die Offnungen derſelben erweitern ſich 
nach innen und außen ganz bedeutend; die Leibungen (ſeit⸗ 
lichen Mauerflächen) werden reich gegliedert durch ſtufenartig 


Fig. 108. Rom. Gurten- und Rippenprofile. 


hintereinandergeſetzte rechtwinkelige Pfeiler, in deren Ecken 
kleine Säulchen ſtehen, die über dem Kapitäl im Rund⸗ 
bogen in oft äußerſt lebhaft ornamentierten Wulſten oder 
Rundſtäben fortgeſetzt ſind und ſo das Portal kranzartig um⸗ 
rahmen. Die verhältnismäßig kleinen Türöffnungen endigen 
in der Frühzeit in einem Rundbogen, ſpäter in dem ſoge⸗ 
nannten Kleeblattbogen (Fig. 110), oder ſie erhalten einen 
wagrechten Kämpfer, wodurch das ſchon erwähnte halbkreis⸗ 
örmige Bogenfeld, das Tympanon, gebildet wird, welches, 
wie ſpäter auch die Portalumrahmungen, einen reichen bild⸗ 
neriſchen Schmuck erhält, der an ſich, namentlich in den 
nordiſchen Ländern, eine bedeutend höhere Stufe künſtleriſchen 
Geſchmackes offenbart, als in der althriftlichen Zeit. 
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Die Fenſter ſind verhältnismäßig klein, zeigen im all⸗ 
gemeinen dieſelbe Art der Durchbildung, wie die Portale, 
nur in bedeutend vereinfachten Formen; bisweilen ſind die 
Jenſterleibungen nur abgeſchrägt und mit einem oder auch 
mehreren herumlaufenden Wulſten und zierlichem Ornament⸗ 
werk geſchmückt. Nach unten endigen die Fenſteröffnungen 
in einer glatt abgeſchrägten Fläche, um dem Regenwaſſer 
entſprechenden Ablauf zu geben. 5 

Die Geſimsformen (Sodel-, Gurt⸗ und Dachgeſims) 
lehnen ſich an die Profile der Sockel⸗ und Deckplatten der 
innern Pfeiler an. Der Sockel iſt faſt immer eine attiſche 
Baſis; die Gurt⸗ und Dachgeſimſe entwickeln ſich aus einer 
wenig ausladenden Platte mit unterer Abſchrägung, an deren 
Stelle nach und nach ein flacher und ſpäter ſtark tragender 
Karnies, bisweilen auch eine flache Hohlkehle tritt, oft mit 
zierlicher Ornamentation. 

Eine außerordentliche Mannigfaltigkeit entwickelt die 
romaniſche Baukunſt in den mit den Geſimſen verbundenen 
Frieſen, von denen uns in allererſter Reihe als ganz be⸗ 
ſonders charakteriſtiſch der Rundbogenfries (Jig. 104) 
auffällt, der in den verſchiedenſten Ausführungen faſt aus⸗ 
nahmslos unter allen Geſimſen, den Gurt⸗, Dach- und ſogar 
den ſchrägen Giebelgeſimſen, hinläuft und eine ungemein 
maleriſche und glänzende Wirkung hervorruft. Von den 
zahlreichen andern Friesverzierungen ſeien nur noch der 
romaniſche Zahnſchnitt (mit über Eck geſtellten Zähnen, deren 


Fig. 104 Rundbogenfrieſe. 
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Grundriß eine Zickzacklinie bildet), der 
Rundſtab⸗ oder Rollenfries, der Zacken⸗ 
oder Zickzack⸗, Schuppen⸗, Tau⸗, 
Rauten⸗, Schachbrett⸗ und Diamantfries 
erwähnt, die in der ſpäteren Zeit mehr 
oder weniger durch das Pflanzenorna⸗ 
ment verdrängt werden (Fig. 105). 
Die Ornamentik verwendet Pflan⸗ 
zenformen, die aber nicht in natura⸗ 
liſtiſcher Weiſe behandelt werden, ſon⸗ Fig. 105. Rollen-, Schac⸗ 
dern in kräftigen Linienführungen und Brett, Bidzad- und 
Verſchlingungen ein beſtimmtes all⸗ — 
gemeines Geſetz kennzeichnen. Meiſtens ſind es fortlaufend 
verſchlungene Bänder, aus denen drei⸗, vier⸗ oder fünfteilige 
Blätter mit ſcharf ausgeprägten Rippen und lanzett⸗ oder kreis⸗ 
förmigen Einzahnungen und Umränderungen herauswachſen, 
ſich den Linienzügen ſtreng unterordnend. Anreihungen von 
Perlen und ſog. Diamantſchnitte (kleine Pyramidenreihen) 
ſind auf die Bänder, zwiſchen dieſelben oder auf die Blatt⸗ 
rippen eingeſetzt (Fig. 100). Phantaſtiſche Menſchen⸗ und 
iergeſtalten, von tiefem ſymboliſchen Gehalt, aber in naiver 
Auffaſſung und in äußerſt kecker Gruppierung, find in das 
ament eingeflochten und mit demſelben verwachſen 
Fig. 106). Durch dieſe in Verbindung mit dem völligen 
Freiwerden von allen antiken Einflüſſen, die kühne Linien⸗ 
führung, die kräftige Plaſtik und den ſcharfkantigen Schnitt, 
durch den ein ungemein lebhafter Wechſel zwiſchen Licht 
und Schatten erzielt wird, zeigt das romaniſche Ornament 
eine ungewöhnliche Originalität, Kraft und Friſche, bei einem 
geradezu unerſchöpflichen Reichtum, einem Hauptgrundzug 
der mittelalterlichen Kunſt. Die höchſte Prachtentfaltung 
entwickelt das romaniſche Ornament an den Portalen, an 
denen die umrahmenden Bögen und Gliederungen faſt ganz 
Hartmann, Stilkunde. 7 
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mit gewundenen, wellenförmigen und zickzackartig gebrochenen 
Linien, Schuppen und Flechtwerk, linearem und Pflanzen⸗ 
ornament mit ſymboliſchen Tier⸗ und Menſchengeſtalten in 
der bunteſten Auswahl verziert ſind. 

Durch dieſe Ausſtattung der Eingangstüren wurde eine 
würdige Vorbereitung auf die Stimmung erzielt, die den 
Eintretenden im Innern einer romaniſchen Kirche 
umfängt. Der weite, hohe Raum, durch die von mächtig 
aufſtrebenden Pfeilern getragenen Gewölbe harmoniſch nach 


Fig. 106. Romaniſche Ornamente. 


oben abgeſchloſſen, macht einen ungemein erhabenen und 
großartigen Eindruck. Die reichgegliederten Pfeiler erſcheinen 
durch die Gewölbegurten wie durch ein Netzwerk verbunden; 
unwillkürlich wird der Blick aufwärts und durch die Bogen⸗ 
bewegung der Rippen fortgeleitet, bis er in der Halbrundung 
des Chors über dem Hochaltar einen Ruhepunkt findet. 
Das mäßige Licht, welches durch die wenigen und kleinen 
Fenſter dringt, erhöht noch den Ernſt dieſer Räume heiliger 
Ruhe und ſtiller Weltabgeſchiedenheit. 
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Gleich großartig iſt der äußere Geſamteindruck. 
Die gewaltigen und ſchweren, an ſich aber ſchon maleriſch 
gruppierten Baumaſſen ſteigern ſich durch die immer impo⸗ 
Ianter geſtalteten Türme, in denen die himmelanſtrebende 
Idee des Chriſtentums ſo ſchön und deutlich ausgeſprochen 
wird, zu Gruppen von höchſt bedeutender und monumen⸗ 
taler Wirkung (Fig. 92 u. 94). 

Kloſter⸗ und Profanbauten. Der romaniſche Stil er⸗ 
hält ſeine erſte Entwickelung an den Kirchenbauten, wird 
aber auch alsbald auf die Gebäulichkeiten für die geiftlichen 
Genoſſenſchaften, die Klöſter, übertragen, wo er in den 

reuzgängen, d. ſ. hallenartige, überwölbte Umgänge um 

einen quadratiſchen Hof mit meiſt zierlichen Arkaden, ſowie 

in den Baptiſterien (Taufkapellen), Kapitelſälen (für 

Beratungen) und Refektorien (Speiſeſälen) zu einer 

glänzenden Entfaltung gelangt (Maulbronn, Bronnbach, 
irſau, Laach, Heilsbronn u. a.). 

Auf dieſe Bauten für kirchliche Zwecke konnte jedoch der 
romaniſche Stil nicht beſchränkt bleiben; es war ſelbſtver⸗ 
ſtändlich, daß er auch in der Bautätigkeit des wehrhaften ger- 
maniſchen Rittertums, das durch die Kirche eine religiöſe Weihe 
erhielt, zur Geltung kommen mußte, und ſo ſehen wir die 
meiſten älteren mittelalterlichen Burgen im romaniſchen 
Stil, der fich in den kaiſerlichen Schlöſſern und Burgen zu 
fürſtlicher Pracht ſteigert (Wartburg, Münzenberg, die 

aiſerpaläſte zu Goslar, Gelnhauſen, Wimpfen u. a.), wodurch 
derſelbe einen hierarchiſch ariſtokratiſchen Charakter erhält. 
uch der Befeſtigung der Städte, den Stadttoren 
(Fig. 107), Stadttürmen und Rathäuſern, ja ſelbſt der 
bürgerlichen Architektur drückt der romaniſche Stil jeinen 

unzeichnenden Stempel auf, gelangt aber in der letzteren 
nur ausnahmsweiſe zu monumentaler und künſtleriſcher 
Ausbildung. 


7* 
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Die Bildnerei und Malerei konnten in der romaniſchen 
Zeit, in der jeder einzelne ſich den Maſſen, den Genoſſen⸗ 
ſchaften oder Korporationen unterzuordnen hatte, wo die 
ſtrenge kirchliche Tradition 
die Geſetze für die Kunſt 
diktierte, nur inſoweit ſich 
entwickeln, als die ſtrenge 
Unterordnung unter das 
Ganze und die Einfügung 
in einen beſtimmten von 
der Kirche vorgeſchrie⸗ 
benen Rahmen dies ge⸗ 
ſtattete. Sie waren alſo 
reine Monumentalkünſte, 
völlig abhängig von der 
Architektur, die die ein⸗ 
zelnen Künſte in ihren 
Dienſt ſtellt und ihnen 
die Plätze anweiſt. Des⸗ 
halb konnte auch ein in⸗ 
dividuelles Schönheits⸗ 
gefühl nicht zur Entfaltung 
kommen. 

In der Bildhauerei 
zeigen die figürlichen Dar⸗ 
2 ſtellungen, da das Stu⸗ 
= dium der Natur durch den 
Geiſt des Chriſtentums 
eher gehemmt als geför⸗ 
dert wurde, viele Mängel in der anatomiſchen Auffaſſung und 
den Verhältniſſen. Die Bildwerke haben anfänglich eine ſtarre, 
lebloſe Haltung, die erſt in der ſpätromaniſchen Zeit einer ge⸗ 
wiſſen Mannigfaltigkeit in der Stellung und Bewegung weicht. 


Fig. 107. Torturm zu Nürnberg. 
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Der faſt antike Wurf der Gewandung, die in konzentriſchen 
Ellipſen geſchwungenen Falten des Obergewandes und na⸗ 
mentlich die typiſchen, ſtets parallel geordneten Röhren⸗ 
falten des Unterkleides, ſowie eine Vorliebe für Arabesken⸗ 
frieſe bilden ſtiliſtiſche Eigentümlichkeiten (Fig. 108). In 
den Geſichtszügen kennzeichnet bei aller Unbeholfenheit in 
der techniſchen Behandlung der ſtrenge, oft 
feierliche ernſte Ausdruck eine tiefe religiöfe 
Auffaſſung. Der Malerei fällt zunächſt 
die Aufgabe zu, die Säulen, Kapitäle, Gurten, 
die Wände des Chors und namentlich der 
Apſis mit Naturfarben oder mit band⸗ oder 
teppichartigen, aus den romaniſchen Orna⸗ 
menten entwickelten Flächenmuſtern zu be⸗ 
malen; dann aber erhält ſie auch in der 
Bemalung der Decken und obern Wand⸗ 
flächen einen weiten Spielraum. In der 
Regel ſind es die Geſtalten Chriſti und der 
Apoſtel, Kirchenväter, Evangeliſten uſw., die 
auf dem trockenen Verputz in markigen Zügen 
und in lebhafter Farbenwirkung aufgetragen 
find, die namentlich in den Gemälden der 

pſis (am häufigſten das Bild des Erlöſers 
mit dem Lebensbuch auf einem von Engeln Fig. 10d. Moman. 
gehaltenen Bogen) alle Kraft zuſammenrafft. r 

e neue Technik entſteht in der Glas⸗ ER 

malerei durch Zuſammenſetzung farbigen Hüttenglaſes, 
ſpäter mit eingebrannten Umriſſen, leichten Schattierungen, 
i ornamenten und ſcharf gezeichneten Figuren, wobei 
en nur wenig Farben zur Verwendung kommen. Nur 

85 ſogenannte Griſaille, das iſt eine von einigen 
geiſtlichen Orden entwickelte eigenartige Manier grau in 
grau gemalter Glasfenſter mit teppichartigen Muſtern und 
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wenig Farben, beſchränkt ſich auf das rein ornamentale 
Gebiet. 

In der Kleinkunſt entwickelt ſich bald eine ſehr rege 
Tätigkeit. Wenn ſich die Freude an derſelben ſchon an der 
häufigen Verwendung der oft recht primitiven Steinmo⸗ 
ſaik offenbart, mit der Wände und Fußböden dekoriert ſind, 
ſo zeigt ſie ſich noch viel mehr in den zahlreich erhaltenen 
Elfenbeinſchnitzereien und Goldſchmiedewerken der 
Kirchengeräte, an denen auch ſchon Glasfluß (Email) zur 
Verwendung kommt, an den Wandplatten und Reliefs aus 
Bronze, den ehernen Türen und namentlich auch in den oft 
ſehr reichen und zierlich gearbeiteten ſchmiedeiſernen Be- 
ſchlägen der Holztüren, in denen uns ſchon eine hohe Stufe 
der Schmiedekunſt entgegentritt. Einem ungemein regen 
künſtleriſchen Leben begegnen wir in der Miniaturmalerei, 
die ſich den Schmuck der Kirchenbücher zur Aufgabe macht. 
Sie weicht zwar in den überaus phantaſievollen Initialen 
und dem ſonſtigen ornamentalen und figürlichen Schmuck⸗ 
werk jener Zeit in keinem Punkte von den oben charakteri⸗ 
ſierten Grundzügen der romaniſchen Epoche ab, erweitert 
aber ihr Darſtellungsgebiet und erreicht bisweilen eine Feier⸗ 
lichkeit des Ausdrucks, die uns von dem gewaltigen geiſtigen 
Ringen der Zeit ſprechendes Zeugnis gibt. 

Entwicklung und Verbreitung in den einzelnen Län⸗ 
dern. Während die frühromaniſche Bauweiſe noch die Ein⸗ 
flüſſe der vorangegangenen Kunſt zu erkennen gibt, entwickelt 
der ausgereifte romaniſche Stil eine ungewöhnliche Eigenart 
und Kraft, die ſchließlich in einer ungemeinen Verbreitung 
desſelben über das ganze chriſtliche Europa zum Ausdruck 
kommt. Die vollkommenſte und einheitlichſte Entwicklung 
erreichen die Bauten in Deutſchland, wo wir namentlich in 
den Dombauten am Rhein, zu Speier, Worms, Mainz, 
Laach, die herrlichſten Denkmale finden. Ferner ſeien erwähnt 
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der reichen Säulen⸗ 
ſtellung (oft fünf 
Schiffe), den flachen [7 
ächern und nament⸗ 
lich in den Details 
einen mächtigen Ein⸗ Allem 
fluß der römiſchen 
Antike; wir finden dort 
meiſt nur einen 
Glockenturm (Rampa- 
nile) außer Verbin⸗ 
2 mit der Kirche. ih 
und ne > Fig. 109. Knoſpenkapitäl. 
Spanien kommt die Berührung mit den byzantiniſchen 
und islamitiſchen Formen zur Geltung. Auch im Süden 
von Frankreich macht ſich die Annäherung an die römiſche 
ſt bemerkbar, während im Norden die deutſchen Formen 
nahezu unverändert geblieben ſind. In England ver⸗ 
ſchmelzen die von den Normannen dahin verpflanzten roma⸗ 
niſchen Typen mit den Holzkonſtruktionen der nordiſchen 
Völker, und in Norwegen erkennen wir an den dortigen 
Holzkirchen den Einfluß der romaniſchen Kunſt nur noch in 


104 Der romanische Stil. 


der Grundrißanlage, den abgeſtuften 
Dächern und einigen Detailformen. 
re Übergangsitil. Schon von der 
Mitte des 12. Jahrhunderts an 
treten in der romaniſchen Baukunſt 
auffallende Veränderungen ein. Die 
Kreuzzüge brachten eine Berührung 
mit den leichten, üppigen Formen 
der orientaliſchen Baukunſt, deren 
Einfluß ſich bald in einem lebhaften 
Streben nach reicherer Grundrißanlage, größerer Leichtigkeit 
und phantaſievollerer Ausgeſtaltung der Einzelformen be⸗ 
merkbar machte. Die geſamte 
Anlage wird reicher; die 
Pfeiler werden ſchlanker und 
lebendiger gegliedert; die 
ſchweren Würfelkapitäle ver⸗ 
ſchwinden allmählich; an ihre 
Stelle tritt das Knoſpenka⸗ 
pitäl (ſ. Fig. 109). Die Mauer⸗ 
maſſen erhalten ſtärkere 
Durchbrechungen; der bis 
dahin an Portalen und Fen⸗ 
ſtern ausſchließlich verwen⸗ 
dete Rundbogen überhöht 
ſich, wird oft dreiteilig zum 
Kleeblattbogen (Fig. 110); 
ſogar der Hufeiſen⸗ und 
Zackenbogen der arabiſchen 
Kunſt finden ſich vereinzelt 
(St. Quirin zu Neuß ſ. Fig. 
111). Die charakteriſtiſchſte Fig. 111. 
Erſcheinung in der neuen Syſtem der Qutrinstirche zu Neuß (1209). 


Fig. 110. Kleeblattbogen. 
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Bewegung iſt jedoch der Spitzbogen, der zunächſt nur in 
untergeordneten Formen erſcheint, ſchließlich aber zu durch⸗ 
greifender Bedeutung gelangt. Von den in Fig. 112 a, b 
und o dargeſtellten Spitzbogenformen iſt es hauptſächlich die 
des erſteren (a), ſtumpfen oder gedrückten Spitzbogens (b iſt 
der normale oder gleichjeitige, o der fteile oder lanzettförmige 
Spitzbogen), die in der Übergangszeit zur Verwendung kommt. 
Der Spitzbogen zeigte ſich für die Überwölbung komplizierter 
Grundrißanlagen weit geeigneter als der Rundbogen; durch 
ihn wurde es erſt ermöglicht, die Pfeiler enger zuſammen⸗ 
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zurücken, ohne gleichzeitig auch die Höhe des Scheitelpunktes 
verändern zu müſſen. 

Dieſer bedeutende konſtruktive Vorteil iſt die Urſache 
dafür, daß der Spitzbogen zunächſt bei den Arkaden und der 
Anlage der innern Gewölbe angewendet wird, während man 
bei den Fenſtern und Portalen noch am Rundbogen feſthielt. 

llein auch hier verſchwindet derſelbe immer mehr, bis er 
a um die Mitte des 13. Jahrhunderts vom Spitzbogen 
vollſtändig verdrängt wird. Damit hat ſich aber auch all⸗ 
mählich eine völlige innere Umwandlung der romaniſchen 
kunſtformen vollzogen, jo daß wir um dieſen Zeitpunkt in 
eine neue Stilepoche eintreten, die gotiſche. 
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Der Übergangsſtil wird bisweilen als eine ſelbſtändige 
Kunſtrichtung betrachtet oder auch als Vorſtufe des gotiſchen 
Stils; derſelbe gehört aber ſeiner ganzen Weſenheit nach zur 
romaniſchen Kunſtform, die in ihm während der glanzvollen 
Kaiſerzeit der Hohenſtaufen ihre höchſte Blüte erreicht. In 
dem erſtaunlichen Reichtum an Monumenten (die Dome von 
Mainz, Worms, Limburg a. d. Lahn, Naumburg, Bamberg 
u. v. a.) aus dieſer Zeit charakteriſiert der romaniſche Stil 
wohl die bedeutſamſte Epoche einer ausgeſprochen nationalen, 
ſpezifiſch deutſchen Kunſt. 

Die einzelnen Epochen des romaniſchen Stils. Hin⸗ 
ſichtlich der zeitlichen Begrenzung der einzelnen Entwicklungs⸗ 
ſtadien ſind etwa folgende Abſchnitte zu unterſcheiden: 

1. Frühromaniſcher Stil von 1000 — 1100. Flach⸗ 
gedeckte Baſilika, ſpäter rippenloſe Gratgewölbe mit 
breiten Gurtbändern; hohe attiſche Säulenbaſen; anti⸗ 
kiſierende Blätter⸗ oder Würfelkapitäle. (Stiftskirche 
Reichenau, Michaelskirche Hildesheim, Dom z. Speier.) 

2. Hochromaniſcher Stil von 1100 —1180. Kreuz⸗ 
rippengewölbe; reiche Gliederung der Pfeiler, Gurten 
und Rippen, Baſis mit Eckblatt, Kelch⸗ oder geziertes 
Würfelkapitäl, reiche Ausbildung der Portale. (Dom 
zu Worms, Abteikirche Laach.) 

3. Spätromaniſcheroderübergangsſtil von 1180 
bis 1250. Spitzbogen in den Arkaden, an Fenſtern 
und Türen, an letzteren auch der Kleeblattbogen; 
ſehr flache Säulenbaſen mit tiefeingeſchnittenen 
Kehlen; Säulenring, Radfenſter. (Dom zu Lim⸗ 
burg und Bamberg, Kirche zu Gelnhauſen.) 
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Mit dem Untergang des Hohenſtaufiſchen Kaiſerhauſes 
war die europäiſche Machtſtellung des deutſchen Reiches ge⸗ 
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brochen. In der allgemeinen Zerrüttung und Verwirrung, 
die nunmehr über dasſelbe hereinbrach, ging ihm die Führer⸗ 
ſchaft unter den chriſtlichen Völkern des Abendlandes ver⸗ 
loren, und der Schwerpunkt verlegte ſich immer mehr nach 
Frankreich, wo das neu erſtandene Königtum allmählich zu 
tonangebender Bedeutung gelangte. Hier hatte auch die ge⸗ 
waltige Bewegung, welche durch die Kreuzzüge im Abend⸗ 
lande hervorgerufen wurde, die begeiſtertſten Anhänger ge⸗ 
funden und die Kunde von den wunderſamen Abenteuern 
dieſer phantaſtiſchen Fahrten ins Morgenland eine eigen⸗ 
tümlich ſchwärmeriſche Richtung entfaltet, welche bald in 
einem völligen Umſchwung der bisherigen Anſchauungsweiſe 
und einem lebhaften Ringen nach neuen Formen zum Aus⸗ 
druck kam. Der Feſſeln ſtrenger Gebundenheit durch die ein⸗ 
ſeitige klöſterliche Pflege ſollte die Kunſt nach und nach ent⸗ 
ledigt werden. Freiheit und kühne, lichtvolle Erhabenheit 
ſollte der Grundzug der baulichen Erſcheinung ſein und eine 
myſtiſche Wirkung ausüben auf die ſchwärmeriſche Erregung 
des Geiſtes. Die Kunſt der orientaliſchen Völker bot will⸗ 
kommene neue Formen; die Aufnahme des Spitzbogens er⸗ 
möglichte eine gänzliche Umgeſtaltung der bisherigen, nun⸗ 
mehr allzu ſchwerfällig erſcheinenden Bauweiſe. An der 
Abteikirche zu St. Denis bei Paris (11401150) kamen 
erſtmals die neuen Forderungen zu ausgeſprochener Geltung, 
und Nordfrankreich, ſpeziell Isle de France, wurde zum Aus» 
gangspunkt der neuen Stilrichtung. Die Italiener, denen 
der Gegenſatz derſelben zu der ihre ganze Auffaſſungsweiſe 
beherrſchenden Antike als gar zu ſchroff vorkommen mochte, 
nannten dieſelbe „gotiſch“ und verbanden damit den In⸗ 
begriff des barbariſchen und unziviliſierten, eine Bezeichnung, 
die ſchließlich, jo wenig Berechtigung fie auch für ſich hat, 
emein geworden iſt. 
In ungewöhnlich raſcher Weiſe entwickelte und ver⸗ 


108 Der gotiſche Stil. 


breitete ſich der neue Stil; nach 50 Jahren ſchon (um 1200) 
iſt er in England allgemein üblich geworden und 50 Jahre 
ſpäter auch in Deutſchland, der eigentlichen Heimat des ro⸗ 
maniſchen Stils, durchgedrungen. Gerade hier, im Lande 
der Minneſänger und der Zünfte, im Zeitalter der Scho⸗ 
laſtik und der Myſtiker, die die ganze Philoſophie des Mittel⸗ 
alters auf das religiöſe Gebiet lenkten, ſollte der gotiſche 
Stil ſeine vollkommenſte Reife erhalten. Das ſchon im 
12. Jahrhundert entwickelte rege kirchliche Leben hatte das 
religiöſe Gefühl überall in den Vordergrund geſtellt und 
nach und nach einen Geiſt willensſtarker chriſtlicher Geſinnung 
und tiefer Frömmigkeit hervorgerufen, der alle Geſellſchafts⸗ 
ſchichten durchdrang und ſchließlich zu einer überwiegenden, 
oft zu religiöfer Begeiſterung und Ekſtaſe ſich erhebenden 
Macht wurde, die in den großartigſten Bauwerken ſprechend 
zum Ausdruck kam. Da bei dem ans Abenteuerliche gren⸗ 
zenden Unternehmungsgeiſte der Zeit die Verkörperung der 
himmelanſtrebenden Idee faſt alle Rückſichten auf örtliche 
und reale Verhältniſſe überwog, gingen die Entwürfe zu den 
grandioſen mittelalterlichen Bauwerken oft ins Ungemeſſene 
und überſtiegen alle Grenzen der Möglichkeit, ſo daß ſo 
manches derſelben dem Schickſal verfiel, unvollendet zu bleiben. 
Die Ausführung ſelbſt bedeutet die Vereinigung der künſtle⸗ 
riſchen Kräfte einer ganzen Generation zu einem großen 
Geſamtwerke und war nur möglich zu einer Zeit, in der die 
Kunſt wahrhaftes Gemeingut derſelben war. Darum wurden 
dieſe Bauwerke ſo kühn und mannigfaltig, ſo reich in der 
Ausſtattung und ſo vollendet in der Technik; dadurch wird 
auch der maſſige Baukörper der vorhergehenden Epoche, 
deſſen Ausführung faſt ausſchließlich den geiſtlichen Genoſſen⸗ 
ſchaften oblag, in einen ungleich beweglicheren Organismus 
verwandelt, in welchem überall kräftig aufſtrebendes Leben 
pulſiert. 
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Grundrißanlage. Von der gotiſchen Baukunſt wird 
der Grundplan der romaniſchen Baſilika hinſichtlich Anord⸗ 
nung der Räume im weſentlichen beibehalten. Wir finden 
meiſt ein aus dem Mittel- und zwei (bei größeren Anlagen 
vier) Seitenſchiffen beſtehendes, von Weſten nach Oſten ge⸗ 


richtetes Langhaus, das 
Querſchiff (bei größeren 
Anlagendreiſchiffig), den 
Chor und an der Weſt⸗ 
ſeite eine Vorhalle 
(Paradies). Die ſchon 
bei Betrachtung des 
Übergangsſtils er⸗ 
wähnte, durch Anwen⸗ 
dung des Spitzbogens 
bedingte hohe Fortent⸗ 
wicklung der Gewölbe⸗ 
technik führte zu manchen 
Umgeſtaltungen. Man 
hielt nur noch für die 
Vierung an der qua⸗ 
dratiſchen Grundform 
eſt, gab aber den Ge⸗ 
wölbejochen (Gewölbe⸗ 
felder, Traveen) des 
Mittelſchiffes in der 
Längsachſe die gleiche 
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Fig. 118, Grundriß vom Dom zu Köln. 


Breite wie denen der Seitenſchiffe, ſo daß alſo auch die 
gleiche Anzahl Gewölbefelder gebildet wurde (Fig. 113). 
Auf weite und reiche Ausgeſtaltung des Chorraums wurde 
ein Hauptgewicht gelegt; er wurde nicht mehr halbrund, 
ſondern polygonal angelegt und erhielt in der Regel einen 
vollſtändigen Chorumgang und äußerſt wirkungsvollen 
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Kapellenkranz. Die Krypta fällt allmählich weg; der 
Chor wird daher nur um weniges erhöht. An Stelle der 
hohen Stufen tritt der häufiger angewendete Lettner 
(. S. 87). Die Zahl der Türme wird beſchränkt; an der 
Weſtſeite ſtehen ein oder zwei kühn ſich erhebende, hoch⸗ 
ragende Türme, auf deren brillante Durchführung alle 
Kraft verwendet wird. Über der Vierung oder dem Altar⸗ 
hauſe findet ſich bisweilen ein zierlicher hölzerner Dach- 
reiter. 

Die innere Raumentwicklung zeigt die alle andern Ge⸗ 
ſichtspunkte verdrängende aufſtrebende und auflöſende 
Tendenz in einem eigentümlichen, markant ausgeprägten 
und konſequent durchgeführten Bildungsgeſetz. Die ſtarre 
Maſſe des romaniſchen Pfeilers weicht einem feingliederigen 
Gefüge; ſchlanke runde Säulchen umſtellen den quadratiſchen 
oder kreisrunden Kern und laſſen das Ganze als Bündel⸗ 
pfeiler erſcheinen (Fig. 130). Das ſchwere Würfelkapitäl 
wird durch das leichtere Knoſpenkapitäl (. Fig. 109) er⸗ 
ſetzt. Zierliche Blätterkronen umlaufen den die Pfeiler nach 
oben abſchließenden Kapitälkranz, auf dem ſie wie auf⸗ 
gelegt erſcheinen, und über demſelben ſetzt ſich die durch die 
einzelnen Säulchen oder Dienſte der Bündelpfeiler markierte 
Aufwärtsbewegung in den kühn anfteigenden Gewölbe⸗ 
rippen fort, das tragende Motiv auf die ganze Decke ver⸗ 
teilend. Dieſe zieht aus der Anwendung des Spitzbogens 
einen bis dahin ungeahnten Gewinn. Dadurch, daß die 
Pfeiler und Dienſte für das Hauptſchiff enger zuſammen⸗ 
geſtellt werden konnten, wurden die Gewölbefelder viel kleiner 
und die Decke in ſich zuſammenhängender; die Gewölbe⸗ 
kappen konnten alſo bedeutend leichter ausgeführt werden 
und zwar in demſelben Maße, in welchem die Rippen ver⸗ 
mehrt wurden. Man begnügte ſich deshalb bald nicht mehr 
mit dem ſpitzbogigen Kreuzgewölbe, welches nur zwei Dia⸗ 
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gonalrippen enthielt, 
ſondern wählte die 
ſechsteilige Ge⸗ 
wölbekonſtruktion ff, 
(. Fig. 114). Über der 
Vierung, deren Ge- | 
wölbekappen alsdann 
gar zu groß erſchienen, 
erzielte man eine Ein⸗ Et 
7 Enftomg von Fig. 114. Sechsteilige Gewölbetonftruftion. 
Gewölberippen in Sternform (vgl. Fig. 93), wodurch die 
ſogenannten Sterngewölbe entſtanden, die bei fortſchrei⸗ 
tender Entwicklung in dem Streben nach größerer Pracht 
immer reicher ausgebildet wurden und zuletzt in die Netz⸗ 
gewölbe übergingen, an denen die urſprüngliche Einteilung 
in e een nicht mehr 128 erkennen iſt (ſ. Fig. 115). 
— . — Dadurch erſcheint die Decke 
=| nicht mehr als eine ſchwer 
belaſtende Maſſe; fie iſt auf⸗ 


gelöſt in ein netzartig ſich 

veräſtelndes Syſtem von 

PR Rippen, in welches die durch 

7 die Pfeiler bewirkten aufs 

ſtrebenden Kräfte übergehen 

und in welchem ſie gleichſam 
ausklingen. 

Dieſe Gewölbekonſtruk⸗ 
tion wurde aber auch für 
die Ausgeſtaltung der 

raumeinſchließenden 
Wände von größter Bedeu⸗ 
Fig. 115. Netzgewölbe. tung. Durch Einführung des 
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Spitzbogens und die leichtere Ausführung der Gewölbe 
wurde der Seitenſchub derſelben ganz bedeutend verringert, 
und dadurch, daß man dem Mittelſchiff und den Seiten⸗ 
ſchiffen die gleiche Anzahl Gewölbejoche gab, wurde der 
Gewölbedruck viel gleichmäßiger. Er konnte durch die Pfeiler 
und deren Verſtärkung faſt 
ganz aufgefangen und nach 
unten geleitet werden, ſo 
daß ſich die dazwiſchen⸗ 
liegenden Wandflächen faſt 
beliebig durchbrechenließen. 
Die Fenſter konnten daher 
ungewöhnlich weit und hoch 
angelegt werden, um dem 
Lichte möglichſt großen Ein⸗ 
gang ins Innere zu bieten. 
Auch unterhalb der Fenſter 
erhielten die Mittelſchiffs⸗ 
wände Durchbrechungen; 
man gab ihnen durch An⸗ 
ordnung von arkadenartigen 
Umgängen in der Höhe der 


armoniſch bewegte Glie⸗ 
derung (Fig. 116). Das 
Beſtreben, die den Innen⸗ 
raum nach oben zu einengende Mittelſchiffswand ganz zu 
entfernen, führte zu einer grundlegenden Veränderung gegen⸗ 
über dem romaniſchen Baſilikenbau, indem man die Gewölbe⸗ 
decken der Seitenſchiffe hinaufrückte in die gleiche Höhe wie 
die des Mittelſchiffs. So entſtanden die Hallenkirchen 
mit gleich hohen Mittel- und Seitenſchiffen unter einem 


Fig. 116. Gotiſches Langhausſyſtem 
(von der Kathedrale zu Lichfield). 
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Dache, ein neues Syſtem, das ſchon in der Früh⸗ 
gotik auftritt — in Deutſchland erſtmals an der 
Eliſabethenkirche in Marburg (1235—1283) — 
und welches fortan neben dem der gotiſchen Ba- 
ſilika (mit niedrigeren und ſchmalen Seitenſchiffen) 
zur Anwendung kommt. Bei den Hallenkirchen wird 
in der ſpäteren Zeit, um eine noch größere Einheitlich⸗ 
keit des Raumes zu erzielen, das Querſchiff meiſtens 
ganz weggelaſſen. 

Die Grundzüge des äußeren Aufbaues der 
gotischen Kirche charakteriſieren 
ſich zunächſt in den Strebe⸗ 
pfeilern, d. ſ. an den äußern 

7 Mauerflächen aufſteigende Ver. 
Fiale. ſtärkungen der innern Wand⸗ 
pfeiler, die den Seitenſchub der 
Gewölbe aufnehmen und auf die Funda⸗ 
mente überführen. Sie ſind meiſt in 
gleicher Breite wie die innern Pfeiler an⸗ 
gelegt, verjüngen ſich aber nach oben nach 
dem Maße des zu leiſtenden Gegendrucks 
mehreren Abſätzen und endigen über 
dem Dache in den ſchlanken, wie zierliche 
Türmchen ausſehenden Spitzſäulen 
oder Fialen (Fig. 117), die die Wider⸗ 
ſtands kraft der Strebepfeiler durch ſenk⸗ 
rechten Druck von oben verſtärken. Bei 
den Baſiliken zeigte ſich bald die Not⸗ 
wendigkeit, das ſtark überhöhte Mittel- 
iff von außen zu ſtützen, um eine zu 
Be Maſſenvermehrung namentlich der 
mern Pfeiler zu umgehen. Es geſchah N 
dieſes durch die Strebebögen (Schwib⸗ 3 Ssbebege. 


Hartmann, Stiltunde. 8 
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bögen), welche den Gewölbeſchub des Mittelſchifs über das 
Dach des Seitenſchiffs hinweg auf die ſtark ausgebildeten 
Strebepfeiler des letzteren übertragen (Fig. 118). Sie bilden 
alſo ſchräg eingeſpannte Brücken zwiſchen dieſen und 
N den Strebepfeilern des 
Mittelſchiffs und brin⸗ 
gen das Tragen präch⸗ 
tig zum Ausdruck. 
Durch die Strebe⸗ 
pfeiler werden die 
äußern Mauerflächen 
in ſenkrechte Felder 
geteilt, in welchen die 
großen und namentlich 
bei den Hallenkirchen 
ungewöhnlich hohen 
Fenſter liegen. Dieſe 
ſind oben mit dem 
Spitzbogen abge⸗ 
ſchloſſen und zwar 
in der Blütezeit 
meiſt mit dem gleich⸗ 
feitigen, ſpäter mit dem 
ſteilen (ſ. Fig. 112). 
Die große Weite der 
Fenſter macht eine Ein» 
fl „„ N teilung notwendig 
Fig. 119. Fenſter mit Wimperg (vom Dom zu Köln). durch einen oder meh⸗ 
rere ſchmale Stein⸗ 
pfoſten, die oben im Spitzbogenfelde durch äußerſt kunſtvoll 
aus durchbrochenen Steinplatten gefügte Verzierungen unter⸗ 
einander verbunden werden (Fig. 119). Man nennt dieſe 
ausſchließlich mit Lineal und Zirkel nach rein geometriſchen 


Der äußere Aufbau. 115 


Motiven zuſammengeſetzten 
Verzierungen Maßwerke; 
dieſelben gehören zu den Glanz⸗ 
punkten der Gotik (Fig. 120 
u. 121). Bei der beträchtlichen 
Höhe der Außenmauern war 
es notwendig, in Höhe des 
Dachfußes und unmittelbar 
unter den Fenſtern (ähnlich den 
innern Triforien) galerieartige 
Umgänge anzulegen, um bei 
Reparaturbedürftigkeit 
namentlich an den Fenſtern die 


erlage; ein unter den 
Fenſtern hinlaufendes 
ſchmales, aber ſcharf pro⸗ „e 
filiertes Geſimsband, das FAN 
ſogenannte Kaffgeſims, 1 
leitet das von den Wänden 
abfließende Regenwaſſer 
nach außen ab (f. Profil 
Jig. 122), und das ähnlich 
gebildete, oft mit einem 

Blumenfries verzierte 

ranzgeſims gibt der 


Fig. 121. Maßwerk mit Fiſchblaſen 
(Spätgotif). 
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e äußern Mauerfläche nach oben Abſchluß. 
9 In allen Geſimſen bilden der Waſſer⸗ 
TH m jchlag, d. i. die ſchräg abfallende Ober⸗ 

8 


* 


un 


. fläche, und eine tiefe Hohlkehle die 
C csratteriſtiſchen Profilglieder (Fig. 122). 
— Foir möglichſt gute Ableitung des Regen⸗ 
Mengen waſſers wurde beſtens geſorgt. In ſorg⸗ 
—— flältigſt verkitteten ſteinernen Dachrinnen 
wurde es geſammelt und durch die als 
— L fratzenhafte und phantaſtiſche Menſchen⸗ 
Veſßzes ing und Tiergeſtalten gebildeten Waſſer⸗ 
u —ſpeier weit von den Mauern fort⸗ 
„ daeeſchleudert (Fig 123). Die Dächer 
8 — §ſelbſt machte man immer höher und fteiler, 
Fochelprofil und da die Dachflächen dadurch fichtbar 

Fig. 122. Got. Geſimſe. wurden, verzierte man ſie häufig mit 
Flächenmuſtern aus farbigen Tonziegeln. 

Die Querſchiffe erhielten meiſt reich durchbrochene, mit Maß⸗ 


werk geſchmückte oder verblendete Giebel. 

Der Hauptreichtum in der äußern Geſtaltung wurde 
auf die Weſtfaſſade verwendet; hierher legte man die 
Portale und rieſige Prachtfenſter; hierher kamen auch die 
Türme, in denen die Außenarchitektur zur großartigſten 

Entfaltung 
geſteigert 
wird. An den 
ſtets in großen 
Maßverhält⸗ 
niſſen ange⸗ 
legten Por⸗ 
talen ver⸗ 
bleibt hinſicht⸗ 
lich der 


Fig. 123. Waſſerſpeier. 
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Bildung der Leibungen die romaniſche Um⸗ 
rahmung (Fig. 124). Die Säulchen werden 
aber mehr dekorativ als dünne Rund⸗ oder 
Spitzſtäbe (Rundſtäbe mit aufgeſetztem 
Blättchen, ſ. Fig. 130 u. 132) behandelt, 
die in der ſpäteren Zeit ohne Kapitäl in 
den Spitzbogen übergehen. Zwiſchen die⸗ 
ſelben treten breite, niſchenartige Hohl⸗ 
kehlen zur Aufnahme von Figurenreihen, 
die ſich oben im Scheitelpunkt des Spitz⸗ 
bogens ſchließen. Jede dieſer Statuen 
ſteht auf einem konſolenartigen Unterſatz, 
der zugleich den Baldachin bildet für die 
darunter befindliche Figur. Dieſe Konſolen und Baldachine, 
letztere bei Einzelfiguren mit Fialenkrönung, ſind beſonders 
charakteriſtiſche Zierglieder des gotiſchen Stils. Auf dem 
Spitzbogenfelde, dem Tympanon, findet ſich meiſt ein 
ſehr reicher bildneriſcher Schmuck. Über dem Spitzbogen 
erhebt ſich ein ſteiler, mit Maßwerk durchbrochener Zier⸗ 
giebel, Wimperg genannt, an den Kanten reich beſetzt mit 
den kennzeichnenden Kantenkriechblumen oder Krabben 
(Fig. 126) und von der gotiſchen Endigungsblume, der Kreuz⸗ 
blume, bekrönt (ſ. Fig. 125). Auch über den Fenſtern, 
die im übrigen ähnlich wie die Portale 

mit Rund⸗ oder Spitzſtäben zwiſchen 

Hohlkehlen umrahmt ſind, finden ſich bei 
reicheren Ausführungen (3. B. dem Köl⸗ 

ner Dom) dieſe die vertikale Bewegung 

ſprechend bezeichnenden Wimperge (Fig. 

119). Über dem Portal erhält oft ein 

mächtiges, mit ſtrahlenförmigem Maß⸗ 

werk glanzvoll durchgebildetes Rad⸗ 

oder Roſenfenſter ſeinen Platz Fig. 128. Krabbe. 


Fig. 125. Kreuzblume. 


zu Ulm. 


Hauptanſicht vom Münſter 


27. 


ig. 1 


8 
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(die berühmte Roſette über dem Hauptportal des Straßburger 
Münſters hat 14m Durchmeſſer, ſiehe Fig. 124). Die 
höchſten künſtleriſchen Leiſtungen 
ſtellen aber die Türme dar. Sie 
ſteigen über einer faſt immer qua⸗ 
dratiſchen Grundfläche in mehreren, 
durch Kaffgeſimſe und Galerien mar⸗ 
kierten, ſchön abgeſtuften Geſchoſſen 
auf zu ungewohnter Höhe, an den 
Ecken von mächtigen, nach oben 
immer mehr ſich verjüngenden und 
in Fialen ſich auflöſenden Strebepfei⸗ 
lern flankiert, zwiſchen denen rieſige 
Prachtfenſter liegen. Hoch oben, 
weit über dem Dachfirſt des Rieſen⸗ 
baues, gehen dieſelben in ein Ge⸗ 
ſchoß von achteckiger Grundform 
über, auf deſſen oberer Galerie ſich 
die gewaltige, ſteil und kühn auf⸗ 
ſteigende Turmpyramide erhebt, 
ganz zuſammengeſetzt aus mit Maß⸗ 
werk durchbrochenen Steinplatten, 
und auf der äußerſten Spitze von 
einer Kreuzblume gekrönt (ſiehe 
Fig. 128). Die großartigſten Ver⸗ 
hältniſſe liegen dieſen Türmen zu 
Grunde; mit ſtaunenswerter Sicher⸗ 
hr bis zur äußerten Grenze kon⸗ i 
ktiver Leichtigkeit gehend, find fie - = 

ausgeführt. Sprechender und voll⸗ dun — * 
kommener hätte die himmelanſtre⸗ 

bende Idee des Chriſtentums nicht in Stein gemeißelt werden 
können, als in dieſen wunderbaren Bauwerken der gotiſchen 


120 


Der gotiſche Stil. 


Fig. 129. Pfeilerſockel 
(aus Schloß Wertheim). 


Wimpfen i. T. 


Spatgotiſches Kapital von 


Eßlingen. 


Fig. 181. 


Fig. 180. 
Pfeilerquerſchnitte. 


Zeit, in denen alle Teile mit einer 
markant ausgeprägten Konſequenz 
auf die Auflöſung der Maſſen, 
das „Ausleben der Kräfte“, ge⸗ 
wiſſermaßen die Vergeiſtigung 
der Materie, hinweiſen (Fig. 127). 

Die gleiche Vollkommenheit in 
der Durchführung dieſes Gedankens 
bei derſelben Sicherheit in der 
Konſtruktion bewundern wir im 
Innern der durchgebildeten gotiſchen 
Kirchen. Die ungeheuren, ganz in 
Stein erbauten und zu außerordent⸗ 
licher Höhe aufgeführten Hallen 
zeigen die weitgehendſten Mauer⸗ 
durchbrechungen; nirgends finden 
wir ein Übermaß von Pfeilerſtärke, 
nirgends einen Überſchuß von Kraft. 
Alle Teile ſtehen in einem bis ins 
kleinſte ſtreng abgewogenen Ver⸗ 
hältnis zueinander und offenbaren 
die höchſte, geradezu vollkommene 
Ausbildung der damaligen Bau⸗ 
meiſter in Theorie, Konſtruktion und 
Technik. Daß dieſe hohe Stufe des 
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Könnens erreicht wurde, iſt das Verdienſt der Bauhütten, 
d. ſ. Verbrüderungen der Steinmetzen, die das Studium 
der Geheimniſſe der gotiſchen Kunſt jedem einzelnen zur 
Lebensaufgabe machten, und die deshalb für die Ausbildung 
des gotiſchen Stils von größter Bedeutung wurden. Ihnen 
verdankt derſelbe auch die bis ins kleinſte herab ebenſo konſe⸗ 
quente wie reizvolle 
Ausgeſtaltung der Einzelformen und die ſtete Fortent⸗ 
wicklung der Architekturdetails. Die innern Pfeiler 
ſtehen auf einem meiſt aus zwei bis drei Abſätzen mit Ab⸗ 
ſchrägungen gebildeten Sockel, deren oberſter eine ſehr niedere 
attiſche Baſis enthält, die um den ganzen Pfeiler herumläuft. 
Oft vermitteln auch äußerſt reizvolle Durchdringungen von 
ismen und Pyramiden (Jig. 129) den Übergang von der 
Grundfläche in den Pfeilerquerſchnitt. Bei dieſem bleibt 
anfänglich der kreisrunde oder polygonale Kern zwiſchen den 
einzelnen Dienſten (Rundſäulen) ſichtbar; ſpäter wird der 
Zwiſchenraum wie an den Fenſter⸗ und Türumrahmungen 
durch Hohlkehlen ausgerundet (ſ. Fig. 130). An den Ka⸗ 
pitälen iſt in der Frühzeit die Knoſpenform (ſ. Fig. 109) 
vorherrſchend; ſpäter wird aber dieſe an den Romanismus 
erinnernde Form verlaſſen, und naturaliſtiſch behandelte 
Blattreihen umziehen in reichem Wechſel den kelchförmigen 
ern, ſcheinbar nur aufgelegt und mit den Stielen loſe an⸗ 
geheftet (ſ. Fig. 131). Baſis, Säulenring und Deckplatte werden 
ſcharf profiliert, namentlich mit tief einſchneidenden Hohl⸗ 
kehlen; die Deckplatte wird zunächſt an den Ecken abgeſtumpft, 
ann acht⸗ oder vieledig. An den Gurten- und Rippen⸗ 
Profilen, ſowie an den Fenſter- und Türumrahmungen 
erhält der vom romaniſchen Stil überkommene Rundſtab 
bald ein aufgeſetztes Plättchen, das immer ſchärfer markiert 
wird. wodurch er zum Spitzſtab mit birnförmigem Quer⸗ 
ſchnitt umgeſtaltet wird, bis er ſchließlich zum beiderſeits 
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Y tiefgekehlten Vierkantſtab her⸗ 
DT, abſinkt (Fig. 132). Nach oben 
vereinigen ſich die Gewölbe⸗ 
rippen immer in oft reich orna⸗ 
spät mentierten Schlußſteinen 
Fig. 93); nach unten ſchneiden 
ſie aber in der ſpätgotiſchen 
Zeit ohne Übergang in die kreis⸗ 
runden oder polygonalen Pfeiler 
und Wanddienſte ein, welch letztere 
dann auf Tragſteinen oder Konſolen 
aufſitzen (ſ. Fig. 133 und 134). 
In der Spätgotik gehen über⸗ 
haupt die früher ſo ausdrucksvollen 
N Details zurück. Die Darſtellung 
Jig. 183. Tragſteine. des Schlanken und Geſtreckten wird 
ſchließlich übertrieben und verdrängt das konſtruktive Prinzip. 
Die Zierglieder, Krabben, Kreuzblumen und dergl. erſtarren, 
werden wie ausgedorrt, die ns” de ke immer 
magerer und erinnern zu⸗ 2 
letzt an Metallarbeiten. 
Das Nachlaſſen in dem 
Feſthalten der urſprüng⸗ 
lichen Grundſätze führt zum 
Eindringen rein dekorativer 
Bildungen. Der Spitz⸗ 
bogen über den Türen und 
Fenſtern erhält allerlei 
Variationen durch den 
geſchweiften Spitzbo⸗ 
gen oder Eſelsrücken, den 
umgekehrten Spitzbo⸗ 


N Fig. 134. Spätgot. Konſole (von 
gen und in England Königshofen im Grbf.). 


Ornamentik. 
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namentlich durch den Tudorbogen (s. Fig. 135). Die 
wieder aufgenommenen dünnen Rundſtäbe und Zierprofile 
an den Umrahmungen durchwachſen einander gitterartig. Im 
Maßwerk tritt die die Spätgotik beſonders charakteriſierende 


Fiſchblaſe als bevorzugtes Motiv auf (ſ. in 
Abbildung 121 die äußern, geſchweiften, 
an die Form von Fiſchblaſen erinnernden 
Figuren). In Bezug auf die Geſamtanlage 
zeigt ſich eine Vorliebe für die Hallen⸗ 
kirchen, in der die Seitenſchiffe nahezu 
gleiche Breite erhalten wie das Mittelſchiff, 
mit einem außerordentlich ſchlanken, zu bis 
dahin unerreichter Höhe geführten F aſſaden⸗ 
turm. Oft werden auch die Portale zu 
ſelbſtändigen Vorhallen (Fig. 127), aufs 
prächtigſte ausgeſtattet mit dem reichſten 
ornamentalen und bildneriſchen Schmuck. 
Die Ornamentik des gotiſchen Stils 
zeigt eine völlige Umgeſtaltung gegenüber 
er romaniſchen dadurch, daß die dort vor⸗ 
herrſchenden, geſetzmäßig ſich wiederholenden 
enzüge und die damit verwachſenen Tier⸗ 
und Menſchengeſtalten ganz verſchwinden. 
ie Motive werden zunächſt unmittelbar 
— heimiſchen Pflanzenwelt (Ahorn, Eiche, 


Tudoı 2 


eeblatt, Efeu und dergl.) entnommen, in ee Mesbeitbogen 


Balſtündig naturaliſtiſcher Auffaſſung und 
ehandlung. Allmählich entſteht das typiſch 
gotiſche Ornament aus den knorrigen 


ig. 185. Spätgot. 
Bogenformen. 


lättern mit den ſtark vortretenden Buckeln, über die 
eine Blattrippe läuft. In der Spätgotik wird dasſelbe 
zu einer ſchematiſch ausgeſchnittenen und ſtreng ftilifierten, 
meiſt bandartig verſchlungenen oder fortlaufenden Blatt- 
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werksart, die faſt nur noch an die Diſtel erinnert (fiehe 
Fig. 136). 

Die Bildnerei entwickelt ſich auf dem Boden der roma⸗ 
niſchen Kunſt; ſie formt ihre Geſtalten zunächſt im Geiſte 
derſelben und unter der Nachwirkung der antiken römiſchen 
Auffaſſung, an welcher man beſonders in Italien feſthält, 
wo die Künſtlerfamilie der Piſani und ihre Nachfolger eine 
eifrige Tätigkeit entfalten. In den nördlichen Ländern, 

namentlich in Deutſchland, 
gelangt man aber mit der Zeit 
zu einer völlig eigenartigen 
Darſtellungsweiſe, die im leb⸗ 
haften Gegenſatz ſteht zur An⸗ 
tike, und welche ein treues 
Spiegelbild gibt von den 
ſchwärmeriſchen Empfindungen 
des Zeitalters des Marien⸗ 
kultus, der Minneſänger und 
der innigen Frauenverehrung. 
Die erhabene Würde und Ruhe 
der antiken Figuren geht ver⸗ 
loren; weiche Empfindſamkeit 
und Schmiegſamkeit liegt in der 
ganzen Körperhaltung, und aus 
den anmutigen Geſichtszügen 
dieſer ſtets jugendlich gebildeten Geſtalten ſpricht eine An⸗ 
dacht, Innigkeit und Hingebung, die das ſtets zur Sentimen⸗ 
talität neigende Gefühlsleben der Zeit ſehr ausdrucksvoll 
offenbaren (Fig. 137). An Stelle der antiken parallel⸗ 
faltigen Gewandung tritt allmählich die heimiſche, volks⸗ 
tümliche Tracht mit einem lebhaft gebrochenen, eckigen 
und knitterigen Faltenwurf, der voll und reich auf die 
Füße herabfällt, die eigentlichen Körperformen aber eher ver⸗ 


Fig. 186. Gotiſche Ornamente. 
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8 r 888 
Fig. 187. Spätgot. Spitzbogenfiguren (von der Kirche zu Rottweih. 


birgt, als zur Erſcheinung bringt. Da, wo die Bildnerei ſich 
in den Dienſt der Architektur ſtellt — hauptſächlich an den 

ortalen, die meiſt mit einer reichentfalteten figürlichen 

kulptur kirchlichen oder nationalen Inhalts ausgeſtattet 
find —, ordnet ſie fich freilich, nicht gerade zu ihrem Vorteil, 
dem ſtrengen Geſetze unter und überträgt bisweilen die ge⸗ 

eckten Verhältniſſe auf die Figuren; aber es iſt Leben in 
denſelben, wenn es auch in einer oft gar zu derben Zeich⸗ 
nung der Charaktere zum Ausdruck kommt. Das Streben 
nach Naturwahrheit führt zur Bemalung der Figuren, aber 
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auch zu mancher Übertreibung. Große Bedeutung gewinnt 
die Holzſchnitzerei, da das Holz dem Norden das be⸗ 
quemſte Material bietet und für Bemalung und Vergoldung 
ſich beſſer eignet als Marmor und Sandſtein. Die Skulp⸗ 
turen finden an den Portalen, Altären, Kanzeln, Lettnern, 
Grabdenkmälern und in der Profanarchitektur als Statuen an 
Wohnhäuſern, Brunnen u. dgl. ausgiebige Verwendung. 

Das ſpezifiſch gotiſche Ideal in der Bildnerei hatte mit 
dem Beginn des 15. Jahrhunderts feinen Höhepunkt erreicht. 
Nun aber nahm der allgemeine Umſchwung in den geſamten 
Zeitverhältniſſen (vergl. S. 136) einen ſehr bedingenden 
Einfluß auf die Kunſt, der in der Plaſtik ungleich früher 
zum Ausdruck kam als in der Architektur und zur Aufnahme 
eines die Gegenwart, Natur und Wirklichkeit beobachtenden 
Zuges, alſo des Realismus führt, der in einer ſehr glück⸗ 
lichen Verſchmelzung mit dem idealen Schwung des Mittel⸗ 
alters der germaniſchen, insbeſondere der deutſchen Plaſtik, 
ihre Blütezeit bringt. In den Werken der hervorragenden 
Meiſter dieſer Zeit (M. Pacher [F 1498] und A. Pilgram 
in Oſterreich, Jörg Syrlin [F 1491] in Ulm und der drei 
Nürnberger Veit Stoß [F 1533], Adam Kraft [F 1507] 
und Peter Viſcher [F 1529), ſ. Fig. 138) liegt der künſt⸗ 
leriſch höchſt bedeutſame Ausdruck des nordiſch⸗germaniſchen 
Weſens und ſeines ganzen Lebensinhaltes in der ebenſo 
glänzenden wie intereſſanten Kulturepoche des ſpäten Mittel- 
alters. (Die hier genannten Meiſter könnten auch zu denen 
der Renaiſſance gezählt werden, da ihre Hauptwerke auf der 
Grenzſcheide ſtehen zwiſchen der mittelalterlichen und neu⸗ 
zeitlichen Auffaſſung und zum Teil in das 16. Jahrhundert 
fallen. Dieſelben wurden an dieſer Stelle eingereiht haupt⸗ 
ſächlich mit Rückſicht darauf, daß die ſtiliſtiſche Behandlung 
ihrer Hauptwerke der gotiſchen Architekturperiode näher liegt 
als der Formgebung der Renaiſſance.) 
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Die Malerei folgt den Grundſätzen der Bildnerei, bleibt 
aber in der Ausführung der Details hinter ihr zurück. Sie 
ſtrebt weniger nach Schönheit der Figuren, als nach beſt⸗ 
möglichem Ausdruck der tiefen religiöſen 
Überzeugung und des ſentimentalen Zuges 
der Zeit. Die Technik zeigt in der Früh⸗ 
zeit eine flache Behandlung durch Zeich⸗ 
nen der Umriſſe und Bemalen, ohne 
Streben nach plaſtiſcher Modellierung, 
nachher aber (im 14. Jahrhundert) einen 
Fortſchritt zum eigentlich maleriſchen 
Verfahren und eine Wendung vom all⸗ 
gemein Typiſchen zum Perſönlichen und 
Realiſtiſchen. Der Hintergrund iſt ur⸗ 
ſprünglich Gold, ſpäter Landſchaft mit 
Ausblicken auf Burgen, Städte, Dörfer 
und das Innere derſelben, zuletzt die 
Bürgerſtube mit ihrer ganzen häuslichen 
Einrichtung und maleriſchen Fenſter⸗ 
durchblicken, in oft ſehr reizvoller Dar⸗ 
ſtellung. Als ſtiliſtiſche Merkmale für 
dieſe Kulturepoche dürfen gelten: ſchlanke 
Geſtalten, ſteil abfallende Schultern, ſehr 
ſchmächtige Gliedmaßen, lange und ſpitze 

Singer ohne deutliche Markierung der 
2 Gelenke, Gewandung in großen, W 
eiſt knitterigen Falten voll herabfallend, 
Köpfe klein, oval, mit hoher Stine, n Aber 
hochgewölbten Augenbrauen, ſcharf ge⸗ 
ſchnittener Naſe, kleinem und Kinn. Die Körper ſind 
ſanft bewegt mit einer elaſtiſchen Ausbiegung, das Ganze 
(namentlich in der früh- und hochgotiſchen Zeit) in konventio⸗ 
neller Behandlung ohne anatomiſches Studium, aber mit dem 
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ſprechenden Ausdruck tiefer Demut, Frömmigkeit und ſeliger 
Beſchaulichkeit. Künſtler: in Italien Cimabue (T 1302), 
Giotto di Bondone (F 1337), in Flandern J. van Eyck 
(} 1440), van der Weyden, Hans Memling, in Köln 
die Meiſter Wilhelm und Lochner (f 1452), in Schwaben 
M. Schongauer (F 1491), F. Herlin, in Nürnberg 
M. Wohlgemut (F 1519), in Ulm B. Zeitblom, in Augs⸗ 
burg Holbein der Ältere (T 1524). Dieſe Meifter find 
die Gründer der verſchiedenen Malerſchulen des Mittelalters 
(der florentiniſchen, flandriſchen, Kölner, ſchwäbiſchen, Nürn⸗ 
berger Schule u. a.). Von denſelben wird vor allem die 
Tafelmalerei zu einer hohen Entwicklung gebracht. Als 
Mittel hierfür wurden bis zum Anfang des 15. Jahrhunderts 
die Temperafarben benutzt, d. h. die Farben wurden mit 
Leimwaſſer angerieben und dann mit Eiweiß, Gummi und 
andern Bindemitteln aufgetragen und zuletzt mit Firnis 
oder Ol überzogen. Um 1420 gelang es van Eyck in 
Gent, brauchbare Olfarben herzustellen, deren Verwendung 
um 1450 in Flandern und bis zum Schluſſe des Jahrhun⸗ 
derts in Deutſchland und Italien faſt allgemein üblich 
wurde. 

Der Entwicklung der Wandmalerei iſt die gotiſche 
Architektur nicht günſtig, da in den großen Domen bei der 
Auflöſung der Wände eigentlich nur die Gewölbekappen, die 
Wandflächen über den Arkaden im Mittelſchiff und die Sockel⸗ 
partien im Chorumgang zur Bemalung übrig bleiben. In 
Italien, wo das gotiſche Prinzip weniger ſtreng durchgeführt 
iſt, gelangt die Freskomalerei (ſ. S. 60) zu einer hohen 
Kunſtblüte. In Deutſchland begegnet man den Wandge⸗ 
mälden am häufigſten in den einfachen Landkirchen und den 
Ritterburgen. Man hatte auch hier ſich in der Freskotechnik 
geübt; in den meiſten Fällen wurde aber al secco gemalt, 
d. i. auf die trockenen, glatt verputzten Mauerflächen wurden 
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die Umriſſe mit ſchwarzer oder brauner Waſſer⸗ oder Leim⸗ 
farbe aufgetragen, dazwiſchen die Lokaltöne angelegt und ein 
wenig nachſchattiert und aufgelichtet. 

Die dekorative Malerei verwendet in jenen glanz⸗ 
vollen Zeiten des deutſchen Rittertums mit Vorliebe Wappen 
und heraldiſchen Schmuck, eingeflochten in das typiſch gotiſche 
Ornamentwerk. Zu hervorragender Bedeutung gelangt die 
Glasmalerei, die zwar ſchon in der romaniſchen Epoche 
vorkommt, hier aber in den hohen und weiten Fenſtern einen 
ungleich größeren Raum zugewieſen erhält. Meiſt ſind es 
teppichartige Muſter, oft aber auch bildneriſche Darſtellungen 
teligiöfen oder geſchichtlichen Inhalts, ſtets umrahmt von 
einer prächtigen, in den charakteriſtiſchen gotiſchen Detail⸗ 
formen gezeichneten Bordüre, in den tiefſten und leuchtendſten, 
wunderbar harmoniſch zuſammengeſtimmten Farben. Die 

iniaturmalerei dehnt ſich in Deutſchland auch auf die 

Illuſtration der Heldengedichte und des Minneſangs, der 

roniken und dergl. aus und offenbart ſtets die naive 
findung und das Gefühlsleben der damaligen Zeit. 

Die Kleinkünſte (Holz⸗ und Elfenbeinſchnitzerei, Gold⸗ 
und Silberarbeit, Schmiedekunſt und dergl.) zeigen uns am 
allerlebhafteſten, wie tief die gotiſchen Formen die ganze 
künſtleriſche Auffaſſung der Zeit durchdringen. Die Nach⸗ 
bildungen architektoniſcher Glieder wie Giebel, Fialen mit 
Krabben und Kreuzblumen, Maßwerken und Baldachinen 
find auch in der Kleinkunſt die gebräuchlichſten Formen 
Fig. 139) und laſſen die Reliquienſchreine als verkleinerte 

bilder von Bauwerken erſcheinen. An den Altären, Kan⸗ 
zeln, Lettnern, Grabdenkmalen, Taufſteinen und in der ge⸗ 
amten bürgerlichen Baukunſt kommen die Kleinkünſte zu 
er ſehr ausgiebigen Entwicklung. 

Kloſter⸗ und Profanbauten. Während die Klöſter im 

allgemeinen ziemlich ſtreng an den Überlieferungen der ro⸗ 
Hartmann, Stilkunde. 9 
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maniſchen Zeit feſthalten und die gotiſchen Formen mehr 
dekorativen Einfluß erhalten auf reichere Ausgeſtaltung der 
Kreuzgänge, des Chors, der Lettner, Altäre und Kirchengeräte, 
gelangt der gotiſche Stil in der weltlichen Architektur 
noch zu einer glänzenden Entfaltung. Zwar geſtatteten die 
Burgen der Ritter ſchon der Sicherheit wegen, die eine 
ſtarke Durchbrechung der Mauern nicht zuließ, nur eine 
maßvolle Fortentwicklung der hierfür beſſer geeigneten ro⸗ 
maniſchen Bauweiſe; im 
Außern ſind es meiſtens nur 
die Detailbildungen, die hohen 
und ſchlanken Zinnenbekrö⸗ 
nungen und reizvolle, äußerſt 
maleriſch angeordnete Erker 
und Ecktürmchen mit Zinnen 
und Spitzſäulen, die auf die 
gotiſchen Formen hinweiſen. 
Um ſo ausgiebiger werden 


architektur, den Treppen⸗ 
häuſern, Sälen und dergl. 
verwendet. Auch in der Be⸗ 
a feſtigung der Städte, den 

eee eee Stadttoren und Stadt- 
türmen waren durch die gleichen Rückſichten Beſchränkungen 
geboten. Dagegen wetteifern die inneren öffentlichen Ge⸗ 
bäude, die Rat⸗ und Kaufhäuſer mit ihren trotzigen 
Türmen, den oft reich mit Fialen verzierten Treppengiebeln 
und den großen Sitzungs⸗ und Feſtſälen an Pracht und an 
Größe mit den Burgen und Schlöſſern der Fürſten; ſie geben 
uns heute noch ein höchſt rühmliches Zeugnis für den Ge⸗ 
meinſinn, die Macht und den Reichtum des freien Bürger⸗ 
ſtandes im Mittelalter. 


dieſelben aber in der Innen⸗ 


] 
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Bei den Privatbauten gewinnt die Gotik noch ein 
ganz eigenes Gepräge durch Entwicklung der mittelalterlichen 
olzarchitektur. Der Fachwerksbau mit den vorge- 
fragten Stockwerken (Fig. 140), reichverzierten Fenſter⸗ 
rüſtungen und geſchnitzten Fenſterrahmen, mit den prächtig 
ornamentierten zum m sr 
Eckpfoſten und 
etten wird 
zur typiſchen 
Grundform für 
die bürgerlichen 
ohnhäuſer. 
as Fachwerk 
beginnt meiſt 
erſt mit dem 
zweiten Stock; 
er erſte iſt von 
tein. Durch 
ein weites 
ogenportal 
gelangt man in 
den geräumigen 
ausflur, von 
em ein ſtatt⸗ 
liches Treppen⸗ 
haus mit offt — 
prächtiggewun⸗ Fig. 140. Hofanſicht aus Straßburg. 
enen Steintreppen zu den Stockwerken führt. Auch im 
nern Ausbau ſpielt das Holz eine hervorragende Rolle; 
Bände und Decken werden vertäfelt; die Möbel erhalten 
derliche gotiſche Maßwerksfüllungen und reiches Eifen- oder 
ilberbeſchläg. Und wenn es zu koſtſpielig war, ein ſorg⸗ 
8 modelliertes Ornament mit Wappen und dergl. ein⸗ 
9* 
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ſchnitzen zu laſſen, finden die gotiſchen Blattformen in flach⸗ 
geſchnittenem Ornament, das wie aufgelegte Laubſägearbeit 
erſcheint, an Vertäfelungen und Möbeln zwar vereinfachte, 
aber ſehr anſprechende Verwendung (ſ. Fig. 136, 139 u. 141). 

An dieſen Privatbauten finden wir auch den Steinbau 
mit dem Fachwerk in äußerſt glücklicher Verbindung; maſſive 
Giebel mit treppenartigen Abſtufungen oder hohen Zinnen, 
oft von Fialen flankiert, krönen nicht ſelten die Hauptfront 
der im übrigen faſt ganz in Fachwerk ausgeführten Häuſer, und 
zierliche hölzerne Laubgänge, Erker und Ecktürmchen ſind ein 
ſehr häufiger, anheimelnder Schmuck der ſteinernen Faſſaden. 

Vergegenwärtigen wir uns nun ein ſolches Straßen⸗ 
bild einer mittelalterlichen Stadt, ſo wie es uns z. B. in 
dem gewerbefleißigen Nürnberg entgegentritt, mit den hohen 
Giebeln, den ſtolzen Ecktürmchen, den vielen Chörlein, den 
oft ſehr reizvollen, an den Ecken und in tabernakelartigen 
Niſchen befindlichen Heiligenſtatuen auf reich verzierten 
Konſolen und mit eleganten Spitzſäulenkrönungen, die 
Straßenfluchten maleriſch unterbrochen von freien Plätzen 
mit den ſehr kunſtvoll ausgeführten Brunnen, ſo werden 
wir uns des Eindrucks nicht erwehren können, daß das eine 
wahrhaft volkstümliche Kunſt iſt, die zweifellos auch heute 
noch eine ſehr dankbare Form für das beſſere bürgerliche 
Wohnhaus bietet. 

Entwicklung in den einzelnen Ländern. Der gotiſche 
Stil geht zwar von Frankreich aus, ſpeziell dem vorwiegend 
germaniſchen Norden, gelangt aber in dieſem Lande doch 
nicht zu ſeiner vollkommenſten Entwickelung. Durch die Vor⸗ 
liebe für das zerteilende und trennende Galerieweſen, welches 
die franzöſiſchen Bauten hauptſächlich kennzeichnet, tritt die 
Horizontallinie allzuſehr in den Vordergrund. Die Türme 
werden auch oft ohne Helme wagrecht abgeſchloſſen (Denk⸗ 
male: Notre Dame zu Paris, die Kathedralen zu Reims, 
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Amiens, Chartres, Beauvais). England eignet ſich den 
neuen Stil bald nach ſeinem Aufkommen in Frankreich an, 
vermag aber nicht, denſelben in bedeutſamer Weiſe künſt⸗ 
leriſch fortzubilden. Die geſtreckten Verhältniſſe, die ſich 
ſchon im Grundriß zeigen, die hohen Zinnen, Lanzettfenſter 
und in der Spätzeit („Perpendikularſtil“) die Tudorbogen 
(Fig. 135) geben der engliſchen Gotik ein eigenartiges, aber 
auch kaltes und trotziges Ausſehen. Dagegen wird England 
zur Heimat der reichen Netz- und Sterngewölbe, die bis⸗ 
weilen in einer an die mauriſchen Stalaktitengewölbe er⸗ 
innernden Pracht zur Ausführung kommen (Weſtminſter⸗ 
Abtei London, die Kathedralen von Salisbury, Pork, Lincoln). 
Die Gotik der Niederlande hält die Mitte zwiſchen der 
deutſchen und franzöſiſchen Auffaſſung, gelangt aber weniger 
im Kirchenbau (der wichtigſte iſt der Dom von Antwerpen 
mit ſieben Schiffen und einem ſchlanken, 123 m hohen Turm) 
als an den öffentlichen Bauten zur Entfaltung, unter denen 
das Stadthaus zu Löwen und das Rathaus zu Brüſſel be⸗ 
rühmte Beiſpiele bieten. In Italien gelangt das gotiſche 
Bauprinzip nie zur vollen Entwicklung. Die ganze Bau⸗ 
weiſe iſt dem Italiener zu fremdartig und unſympathiſch. 
Er übernimmt zwar ihre Formen, verwendet ſie aber faſt 
nur als neue Dekorationsmittel unter Feſthalten an dem 
antiken Grundgedanken für die Geſamtgliederungen der Bau⸗ 
maſſen. Infolgedeſſen kann von einer eigentlich gotiſchen 
Epoche wenigſtens im mittleren und ſüdlichen Italien nicht 
wohl geſprochen werden. Nur auf dem Boden der Lom⸗ 
bardei, wo germaniſche und romaniſche Elemente ſich ver⸗ 
ſchmelzen und wiederholt ein überaus kräftiges architektoniſches 
Leben ſich zeigt, entſtehen einige Denkmale von Bedeutung 
om zu Mailand). Venedig entwickelt mit Hilfe des Spitz⸗ 
bogens und der Maßwerke einen höchſt maleriſchen Faſſaden⸗ 
„der namentlich an den gegen das Waſſer zu ſich öffnenden 
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Loggien“) prächtig zur Geltung kommt (Dogenpalaſt). In 
Spanien gewinnt die Gotik durch Vermiſchung mit den 
mauriſchen Formen eine eigenartige, überaus glänzende Pracht; 
an den Kathedralen iſt überwiegender deutſcher Einfluß un⸗ 
verkennbar (Kathedralen zu Burgos und Toledo). Die 
höchſte Entfaltung erhält, wie ſchon in der Einleitung zu 
dieſem Kapitel hervorgehoben wurde, der gotiſche Stil in 
Deutſchland, woſelbſt die franzöſiſche Gotik geläutert, fort⸗ 
gebildet und ſchließlich ihrem Ideal am nächſten geführt wird. 
Die organiſche Durchbildung der Geſamtkonzeption, die ſtrenge 
mathematiſche Konſequenz im Verhältnis der Teile zuein⸗ 
ander und die große monumentale Idee in der ganzen 
Faſſadenentwicklung iſt ein den gotiſchen Bauten in Deutſch⸗ 
land eigener Zug, der ſie vor denen aller andern Länder 
vorteilhaft auszeichnet. 

Außerordentlich groß iſt die Zahl der Denkmale in 
Deutſchland; wir nennen hier nur: die Eliſabethenkirche in 
Marburg, die Stiftskirche zu Wimpfen im Tal, den Dom. 
zu Meißen, zu Halberſtadt, zu Regensburg, die ſchönen Nürn⸗ 
berger Kirchen: St. Sebald (Chor), Lorenzkirche, Frauenkirche, 
das Münſter zu Ulm (Fig. 127), den Stephansdom zu Wien. 

Die weitaus ſtolzeſten Schöpfungen entſtehen aber wieder 
in den Rheinlanden, da wo der Germane im ſteten Kampfe mit 
dem Romanen ſich mißt: Münſter zu Freiburg i. B. mit einem 
herrlichen Turm (Fig. 128), zu Straßburg. (Fig. 124), an wel⸗ 
chem Erwin von Steinbach ſo glücklich die Mitte hält zwiſchen 
deutſcher und franzöſiſcher Gotik, die in außerordentlich edlen 
Formen durchgeführte Katharinenkirche zu Oppenheim, der 
Dom zu Frankfurt a. M., die Liebfrauenkirche zu Trier. Die 
konſequenteſte und in jeder Beziehung vollkommenſte Durch⸗ 
bildung erhielt der gotiſche Stil am Dom zu Köln, begonnen 


*) Loggia din die Faſſade eingebaute offene Bogenhalle. 
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1248, der ſowohl in der Grundrißanlage und der ſtrengen 
Regelmäßigkeit, wie auch in der durch und durch folgerichtigen 
Aus führung des Ganzen wie aller Detailformen (Fig. 119) 
die höchſte Vollendung der Gotik und die Blüte und den Gipfel⸗ 
punkt der geſamten mittelalterlichen Architektur darſtellt. 

Die einzelnen Epochen des gotiſchen Stils fallen in 
Bezug auf ihren Entwicklungsgang in Deutſchland etwa in 
folgende Zeitabſchnitte: 

1. Frühgotik von 1250 1300. Übernahme der 
romaniſchen Baſilika mit reicher Chorausbildung (Kapellen⸗ 
kranz). Gedrückter oder gleichſeitiger Spitzbogen, ſichtbarer 
A feilerfern mit vorgeſtellten Dreiviertelſäulen. Rundſtäbe 
in Geſimſen, Portal⸗ und Fenſterleibungen und im Maßwerk. 
Einfacher Turmbau. (Eliſabethenkirche zu Marburg.) 

2. Blütezeit von 1300 — 1420. Reichſte Grund⸗ 
rißanlage mit Chorumgang. Bündelpfeiler (mit Hohlkehlen 
zwiſchen den Rundſtäben, auch in Tür⸗ und Fenſterleibungen). 
Spitz⸗ und Birnſtäbe in den Gurten⸗ und Rippenprofilen. 
Stern und einfaches Netzgewölbe (mit geraden Rippen). 
Reiches Maßwerk aus geometriſchen Figuren. Großartiger 
Turmbau mit durchbrochenen Helmen. (Dom zu Köln.) 


3. Spätgotikund Verfallzeitvon1420— 1500. 
Verſchwinden des Querſchiffs. Runde oder polygonale Pfeiler. 
Gleichſtarke, beiderſeitig gekehlte Rippen, nach unten in die 

feiler einſchneidend. Netzgewölbe mit krummlinigen und 
abgeſchnittenen (Stutz⸗) Rippen. Spitzbogenvariationen (ge⸗ 
ſchweifter Spitzbogen uſw.). Fiſchblaſen im Maßwerk. Dünne, 
ſich durchwachſende Rund⸗ und Spitzſtäbe an Geſimſen und 

en Portal⸗ und Fenſterumrahmungen; die Wimperge meift 
mit geſchweiften Eſelsrücken. Vernachläſſigung des konſtruk⸗ 
tiven Prinzips. Allmähliches Eindringen klaſſiſcher Motive 
Kilianskirche zu Heilbronn a. N.). 
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Bis zum Ende des 15. Jahrhunderts hatte ſich in 
Deutſchland der gotiſche Stil als die alleinherrſchende Kunſt⸗ 
form zu behaupten vermocht. Von nun an machte ſich aber 
auch im Norden der kräftige Wellenſchlag jener gewaltigen, 
auf den völligen Bruch mit dem ſtarren Dogmenzwang des 
Mittelalters abzielenden Bewegungen geltend, welche ſchon 
vom erſten Viertel des 15. Jahrhunderts an von Italien 
ausgingen und mit unwiderſtehlicher Macht das ganze Geiſtes⸗ 
und Gemütsleben der Zeit erſchütterten. Es war der aus 
dem lebhaften Ringen nach freiheitlicher Ausgeſtaltung der 
individuellen Selbſtändigkeit geborene „Geiſt der Renaiſ⸗ 
ſance“,) der dem rein kirchlichen Monopol mittelalterlicher 
Bildung eine „humane“ entgegenſetzte, in den klaſſiſchen 
Völkern das Muſterbild menſchlicher Vollkommenheit ideali⸗ 
ſierte und den Bildungsgehalt des Altertums der Kunſt und 
Wiſſenſchaft der europäiſchen Völker lebendig zu machen 
ſuchte. Dieſer Bewegung kamen die epochemachendſten Ent⸗ 
deckungen und Erfindungen zu Hilfe, die den Geſichtskreis 
und die Macht des Menſchen in ungeahntem Umfang er⸗ 
weiterten und die ganze bisherige Anſchauungsweiſe von 
Grund aus veränderten. Mit tiefer Begeiſterung forſchten 
die bedeutendſten Kapazitäten der Zeit in der neu ausge⸗ 
grabenen Literatur und Kunſt des ſchönen Altertums, und 
die ganze gebildete Welt nahm mit Hilfe der eben erfun⸗ 
denen Buchdruckerkunſt an ihren Errungenſchaften den leb⸗ 
hafteſten Anteil. Und fo vollzog ſich allmählich, genährt und 
gefördert durch die heftigen Wirren der Reformation, jener 
tiefernſte Umſchwung auf allen Gebieten des geiſtigen Lebens, 


*) Renaiſſance „Wiedergeburt“ des klaſſiſchen Altertums in 
ſeinem Einfluſſe auf die Wiſſenſchaft, Literatur und Kunſt und 
die geſamte Kulturanſchauung. 
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der mit ſieghafter Kraft das ganze Syſtem der mittelalter- 
lichen Scho laſtik umſtürzte und der geſamten modernen Bil⸗ 
dung ihre heutige Grundlage gab. 

Dieſe Umwälzungen mußten auch einen tiefeinſchneiden⸗ 
den Einfluß gewinnen auf die Entwickelung der Kunſt. Un⸗ 
vergleichlich kühne Bauwerke hatte zwar noch die letzte Epoche 
des gotiſchen Stils emporgeführt. Allein ihre ſtrenge or⸗ 
ganiſche Gebundenheit in der Anlage und den ganzen Raum⸗ 
und Maßverhältniſſen und die ſchließlich in greiſenhafter 
Verknöcherung erſtarrten Einzelformen entſprachen dem be⸗ 
wegten Zeitgeiſte nicht mehr. Mit dem Mittelalter hatte 
ſich auch die Gotik überlebt. Die Zeit drängte nach neuen 
Mitteln für den künſtleriſchen Ausdruck, und dieſe wurden 
in den antiken Formen gefunden. 

Es war wohl natürlich, daß die „Wiedergeburt“ der 
klaſſiſchen Kunſt, die „Renaiſſance“, von Italien ihren 
Ausgang nahm. Dieſem Lande, auf deſſen Boden einſtens 
die römiſche Antike entſtand, war nochmals im 15. und 
16. Jahrhundert eine überaus glänzende Kulturepoche be⸗ 
ſchieden, in welcher Kunſtſinn und Geſchmack fo ſehr All- 
gemeingut des Volkes waren, wie wir das ſeit den Tagen 
der Griechen nicht mehr geſehen haben. Hier, wo man ſich 
von den Reſten des Altertums ſtets umgeben ſah, wo der 

eiſt desſelben nie ganz gewichen und nur zeitweiſe durch 
indringen mittelalterlicher nordiſcher Elemente in ſeiner 
ortbildung gehemmt wurde, iſt die Renaifjance eine ſtreng 
nationale Kunſt, von durchaus einheimiſchen Künſtlern ge⸗ 
Giegt. Hier erreichte fie auch die edelſte und vollkommenſte 
usbildung, während fie im Norden erſt nach langem Kampfe 
zur Geltung kam und auch dann nur unter mannigfacher 
ü ermiſchung mit den Formen der angeſtammten mittelalter⸗ 
ichen Kunſt. Da infolgedeſſen die Renaiſſance fi) in den 
verſchiedenen Ländern in ſehr ungleichem Tempo entwickelte 
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und auch zu völlig verſchiedenem Gepräge gelangte, werden 
wir ihre Haupterſcheinungsformen, ſo wie ſie ſich in den für 
uns beſonders in Betracht kommenden Ländern Italien und 
Deutſchland herausgebildet haben, im einzelnen betrachten. 

Die italieniſche Renaiſſance offenbart uns ſchon bei 
ihrem Entſtehen ihren rein weltlichen Charakter. Wäh⸗ 
rend bisher die kirchliche Kunſt die dominierende war und 
von ihr die Kunſtformen entwickelt wurden, um dann auch 
auf die Profanbauten überzugehen, gewinnt nunmehr die 
Palaſtarchitektur die Führung über die Kunſt. Die welt⸗ 
lichen Baumeiſter, unter ihnen wahrhaft gigantiſche Künſtler⸗ 
naturen von höchſter und vielſeitigſter Begabung, geben die 
Richtung an und drücken oft einem ganzen Zeitabſchnitt den 
Stempel ihrer Individualität auf. Das Große und Be⸗ 
wunderswerte an ihren Schöpfungen liegt darin, daß ſie 
nach eifrigſtem Studium der antiken Bauwerke, deren Über⸗ 
reſte zum Teil noch vor ihren Augen ſtanden, nicht in eine 
antiquariſche Nachahmung verfallen, ſondern dieſe Formen⸗ 
ſprache mit ſouveräner Freiheit und großartiger Schöpfer⸗ 
kraft für den Geiſt und die Bedürfniſſe der eigenen ſchön⸗ 
heitsvollen Gegenwart und Wirklichkeit fortzubilden verſtehen. 
Dadurch haben ſie mit der Renaiſſance die Grundlage ge⸗ 
ſchaffen für die geſamte Kunſt der neueren Zeit. 

Die erſten Werke der Renaiſſance entſtehen in Florenz 
vom Jahre 1420 ab; dort wurde von dem Baumeiſter 
Brunelleseo, der als der eigentliche Vater der Renaiſ⸗ 
ſance gelten darf, in dem Palazzo Pitti der Florentiner 
Palaſttypus geſchaffen. Derſelbe zeigt einen meiſt in recht⸗ 
eckiger Grundform und in mächtigen Dimenſionen angelegten 
mehrgeſchoſſigen Bau, deſſen Räume ſich um einen quadra⸗ 
tiſchen oder rechteckigen Hof gruppieren, welcher von offenen, 
meiſt durch alle Stockwerke durchgeführten Säulenhallen um⸗ 
geben iſt (Fig. 142). An dieſen finden die ſpätrömiſchen 
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Arkadenſtellungen ſehr dankbare Verwendung; ſie ſind mit 
Kreuz⸗, Kuppel⸗ oder Spiegelgewölben überdeckt. Die letz⸗ 
teren werden auch für die Innenräume, namentlich in der 
entwickelteren Renaiſſance, charakteriſtiſch. Es ſind das 
flache Gewölbe von halbelliptiſchem Querſchnitt, die eine 


geometrische Felder oder Kaſſetten 
eingeteilt, die mit Stuckornamenten 
oder Malereien ausgeſchmückt 
werden. Weiträumige, bequeme 
Treppen bilden die Verbindung 
der einzelnen Geſchoſſe. 

In der Architektur kommt die 
Säule wieder zur Aufnahme und 
zwar mit Vorliebe die der korin⸗ 
get Ordnung, deren Kapitäle . 

er frei umgeformt werden (Fig. 9. un 

145) und deren Schäfte meift un⸗ ar rost in Blorem. 

kanneliert bleiben oder mit flachem Ornamentwerk über⸗ 
ſponnen ſind, bisweilen auch kandelaberartige Bildungen 
erhalten. An den Faſſaden wird erſtmals die Ruſtica, 
das regelmäßige Quadermauerwerk mit ſorgfältig abgerich⸗ 
teten vertieften Fugen und rauher Zwiſchenfläche, zu künſt⸗ 
leriſcher Geltung gebracht. In Venedig tritt an deren Stelle 
ſehr häufig eine Verkleidung der Faſſadenflächen mit bunten 
und koſtbaren Steinplatten in verſchiedenen Farben und For⸗ 
men, die ſogenannte Inkruſtation. Für die äußere Form⸗ 
gebung werden die römiſchen Baugliederungen und das 
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geſamte Ornamentwerf übernommen; kräftige Gurtgeſimſe 
bewirken eine Einteilung der Faſſaden in Stockwerke; ein reich 
ausgebildetes mächtiges Kranzgeſims gibt dem Ganzen 
einen wirkungsvollen Abſchluß. Die Türen und Fenſter 
werden ſtreng ſymmetriſch unter ſorgfältiger Einhaltung durch⸗ 


L 
10 


E 


Pal. Sirozzi Florenz, 


Fig. 148. 


gehender Achſen angelegt und 
mit antiken Gliedern umrahmt; 
ſie erinnern in dem in der Früh⸗ 
zeit häufig angewendeten Rund⸗ 
bogenſchluß an die romaniſch 
mittelalterliche Kunſt (Fig. 143). 
In der weiteren Entwicklung 
dieſer Paläſte bemerken wir, 
wie ſich allmählich aus den der 
römiſchen Antike entnommenen 
Motiven ein typiſches, vom ein⸗ 
fachen und ſchweren zum mannig⸗ 
faltigen und leichten fortſchrei⸗ 
tendes Faſſadenſyſtem ausbildet. 

Die Ruftica tritt entweder in allen 
Geſchoſſen oder wenigſtens über 
dem erſten Stockwerk in Ver⸗ 
bindung mit zierlich geſtalteten 
Pilaſtern, welche die langen 
Faſſaden ſehr wirkungsvoll be⸗ 
leben und deren Kapitäle oft in 
ſehr phantaſievoller Weiſe um⸗ 
geſtaltet werden (vergl. Fig. 145). 


Die Türen und Fenſter werden zu kräftigerer Erſcheinung 
gebracht; ſie erhalten außer der römiſchen Einfaſſung mit 
Gewänden und Archivolte noch ein Verdachungsgeſims, 
welches von Konſolen, Pilaſtern oder Wandſäulen getragen 
wird (Fig. 144). Man ſuchte aber zunächſt weniger durch 
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ſtarke Profilierungen und Ausladungen zu wirken, als viel⸗ 
mehr durch ein ſehr üppiges ornamentales Schmuck- 
werk, welches ſich aber beſcheiden den Architekturgliedern 
unterordnet. Die 
klaſſiſchengier⸗ N 
glieder wie Perl⸗ 
ſchnüre, Eierſtäbe, 
Wellenbänder, 
Zahnſchnitte u. dgl. 
gelangen in reichem 
Wechſel zur Ver⸗ 
wendung. Die 
Frieſe, die Füllun⸗ 
gen an Tür⸗ und 7 
Fenſterbekrö⸗ ze 
nungen, die Bogen⸗ % 
zwickel, ſelbſt die 
Säulen⸗ und Pi⸗ 
laſterſchäftewerden 
mit höchſt anmu⸗ 
tigen und naiven 
rnamenten ge— 
ſchmückt (Fig. 146), 
in welchen die an⸗ 


tiken Motive mit 7 2 Ne 
ſtiliſierten Pflan⸗ 7 BN 4 
zenformen, —. — vl 
namentlich dem 
nthusblatt (Fig. 
145), der 5 
em Lorbeer und 
eu, ſymboliſchen „ 
egenſtänden, 
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phantaſtiſchen Figuren, Masken, Waffen, Wappenſchildern, 
Vaſen, Kandelabern und Emblemen aller Art in ſehr wechſel⸗ 
voller und zierlicher Anordnung unter freier Benützung 
klaſſiſcher und mittelalterlicher Anregungen in Verbindung 
treten. Man bezeichnete im 15. und 16. Jahrhundert dieſe 
ornamentalen Füllungen in Pilaſtern und Wandſtreifen als 
Arabesken. Das Streben nach möglichſt reizvoller deko⸗ 
rativer Behandlung führt zu den bemalten Faſſaden, 
welche ganze Straßenzüge einnehmen. Sehr beliebt wird 
die Sgraffitomanier, bei welcher der dunkelgefärbte 
Mörtelverputz der Außenflächen mit einer weißen Kalkſchichte 


I 
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überzogen und dann mit einem eiſernen Griffel durch ſtellen⸗ 
oder ſtrichweiſe Entfernung des Überzugs die Zeichnung 
eingearbeitet wird. 

Dieſes Vorherrſchen des dekorativen Prinzips, die ganz 
freie Auffaſſung über die Art des Schmuckwerks, in welchem 
auch die Verſchiedenheit der Nationalitäten und der Einfluß 
früherer Epochen in meiſt ſehr glücklicher Harmonie mit dem 
Struktiven zum Ausdruck kommen, der ganze Hauch mittel⸗ 
alterlicher Poeſie, welcher noch dieſe Bauten umgibt, kenn⸗ 


zeichnet in allen Ländern den Charakter der Frührenaiſ⸗ 


fance. Die Dauer derſelben kann man für Italien etwa 
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don 1420 bis zum Jahre 1500 
annehmen (die Italiener bezeichnen 
dieſe Epoche mit „Quattrocento“). 
Ihre bedeutendſten Baumeiſter find: | 
n Florenz der ſchon genannte 
runellesco (13771446), der 
außer ſeinem Palazzo Pitti auch im 
rchenbau mit der großartigen 
Domkuppel daſelbſt bahnbrechend 
vorgegangen iſt; Michelozzo di 
artolommeo (1472) (Palazzo 
ccardi); Benedettoda Majano 
(51497), der den berühmten Pa⸗ 
Ia330 Strozzi erbaute; in Venedig 
tetro Lombardi, der Erbauer 
es Palazzo Vendramin⸗Calergis. 
Mit dem Beginn des 16. Jahr⸗ 
hunderts tritt ein Wendepunkt ein. 
Papſt Julius II. beruft die größten 
ſtler der Zeit an ſeinen Hof, 
nun ſcheint in der Architektur 
und den bildenden Künſten ein 
neues Zeitalter vom Glanze der 
ſtigen Perikleiſchen Epoche in 
Wer aufzudämmern, in welchem 
erke von wunderbarer Vollendung 
ö ehen. Zunächſt regte ſich ein 
be energiſcher Widerſpruch gegen 
freie Dekorationsweiſe des ver⸗ 
kandenen Jahrhunderts. Das gründ⸗ ö 
fen enen der antiken Überreſte, Hi an m f 
führt alaltige Vermeſſung derſelben a 


Ca 


zu einer gewiſſen Strenge (Pilaſterfüllung). 


ce 
\ 


un. 


144 Der Renaiſſance⸗Stil. 


hinſichtlich Entwicklung der Kompoſition, der Rhythmik der 
Verhältniſſe und Klarheit der Details. Es erfolgt eine 
Rückkehr von der reichen Dekoration zu größerer Einfachheit. 
Nicht mehr mit dem Detail, ſondern mit dem ganzen Bau⸗ 
ſyſtem wollte man auf das Auge wirken, mit dem großen 
monumentalen Zuge in der ganzen architektoniſchen Ge⸗ 
ſtaltung. Der Klaſſizismus feiert eine Auferſtehung in 
einem neuen, der Zeit angepaßten Gewand. 
Den Faſſaden wird das antike römiſche Vorbild nach 
dem von Vitruv aufgeſtellten Schema zu Grunde gelegt. 
N „ — Die Ruſtica tritt zurück und wird meiſt 


Nauf den Sockel oder das unterſte Geſchoß 
beſchränkt. Stark ausladende, in ihren 
Verhältniſſen genau abgewogene Geſimſe 
bewirken die horizontale Einteilung der 
Außenflächen. Als ſenkrechte Struktur⸗ 
glieder werden Pilaſter⸗, Säulen- und 
Halbſäulenreihen in reichem Wechſel 
in die Faſſaden eingefügt. Die früher ſo 
zierlich ornamentierten Pilaſter werden 
wieder kanneliert oder glatt. Die vorher 
erg, faſt ausschließlich verwendete korinthische 
Säule wird ſtreng ſtiliſiert und tritt in 
Verbindung mit den andern Säulenordnungen, die in 
der früher angegebenen Reihenfolge (ſ. S. 55) übereinander 
angeordnet werden bei ſorgfältigſter Behandlung im antiken 
Sinne. Als freitragende Stütze tritt an die Stelle der Säule 
häufig der mit Pilaſtern gegliederte Pfeiler. Im Detail 
trägt die römiſche Antike den Sieg davon; die Baumeiſter 
behandeln ſie aber ebenſo frei, wie einſt die Römer die 
Kunſt der Griechen. Die Fenſter erhalten eine von Kon“ 
ſolen oder poſtamentartig gebildeten Stützpfeilern getragene 
Bank und einen als Giebel⸗ oder Bogenverdachung 
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Fig. 148. Markusbibliothet zu Venedig (v. J. Sanſovino). 


N Aufſatz, der auf kräftig gegliederten Pilaſtern, 

be -oder Ganzſäulen ruht (Fig. 144). An den Brüftungen 
Fenſter und den Krönungen finden ſich bald Baluftraden 
Hartmann, Stilkunde. 10 
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als ein jehr belebtes Motiv (Fig. 148). Auch die Niſche 
mit der die Rundung ausfüllenden weitſtrahligen Muſchel 
tritt in ähnlicher Umrahmung wie die Fenſter allmählich auf, 
als ein neues dekoratives Mittel zur Flächenbelebung. Alle 
Profilierungen und Verkröpfungen erhalten kräftigere Formen; 
die flachen Ver⸗ 
zierungen werden 
zum Hochrelief. 
Auf prächtige Aus⸗ 
geſtaltung des an 
ſich hohen und weit⸗ 
ausladenden 
Kranzgeſimſes 
wird ein Haupt⸗ 
gewichtgelegt; das⸗ 
ſelbe gibt mit der 
reichen Konſolen⸗ 
bildung und Ge⸗ 
ſamtausſtattung 
dem Ganzen einen 
äußerſt wirkungs⸗ 
vollen Abſchluß 
(Fig. 148). 
- Die gleiche Ent⸗ 
Fig. 149. Innenanſicht aus dem Dom zu Bologna. wicklung können 
(Übergang der ital. Spätren. zum Barockſtil.) wir auch an den 
5 meiſt wunderbar 
reich und ſtimmungsvoll ausgebildeten Arkadenhöfen ver- 
folgen und im großen ganzen auch in der Dekoration 
der Innenräume (Fig. 149). An den Wandflächen 
bildet die Einteilung durch Pilaſter und Geſimſe in einzelne 
Felder die Grundidee; in den letzteren werden, von Zier⸗ 
leiſten und Ornamentfrieſen umrahmt, Füllungen angeordnet, 
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in deren Innenflächen ornamentale, figürliche oder land⸗ 
ſchaftliche Darſtellungen Platz finden. Auch die Decken 
erhalten in ihrem nach geometriſchen Motiven angelegten 
Rahmenwerk reichere Verzierungen und jchärfere Profi» 
ierungen im Sinne der römiſch⸗antiken Gebälkgliederungen. 
Die Technik zeigt eine meiſt ſehr glückliche Verbindung von 
plaſtiſchen Stuckverzierungen und Malereien in ſehr heiteren 
und lebhaften Farben. Die ſchönſten und edelſten Innen⸗ 
dekorationen dieſer Art finden ſich in den Loggien des Vati⸗ 
kans von Raffael. 

Dieſe zweite Periode des in Rede ſtehenden Stils, die 
italieniſche Hochrenaiſſance (in Italien „Cinquecento“ 
genannt), hat im Palaſtbau Großartiges geleiſtet und eine 
hohe künſtleriſche Würde und Schönheit erzielt. In dem 
monumentalen Zug iſt aber das heitere Schmuckwerk der 
Frührenaiſſance verſchwunden; Masken, Löwen, Engels⸗ 
köpfe, Roſetten, Girlanden, Trophäen, Muſcheln, Vaſen 
und ſchließlich der Zierſchild treten an deſſen Stelle. Im 

rnament verbleibt an Pflanzenmotiven faſt nur das 
Akanthusblatt in kräftiger, oft zu maſſiger Modellierung. 
In dieſer Beziehung iſt eine Ernüchterung eingetreten, die 
bald zum Verlaſſen der bisher eingehaltenen Geleiſe drängte. 

Der kirchlichen Baukunſt kamen die von der Re⸗ 
naiſſance geſchaffenen weiten, lichtvollen Räume mit den für 
eine ergiebige Entfaltung der Plaſtik und Malerei ganz be⸗ 
onders geeigneten Wand⸗ und Deckenbildungen ſehr zu 
ſtatten. Jedoch erwies ſich die dem heidnischen Tempelbau 
liamommene Säulenarchitektur als weniger günſtig; nament⸗ 
ich ergab ihre Verwendung für die Faſſadenbildung jo 
manche Schwierigkeiten. Trotzdem wurde Bewundernswertes 
geſchaffen. In der Grundrißanlage wurde der byzanti⸗ 
niſche Zentralbau vorherrſchend; eines der am klarſten 
angelegten Beiſpiele hierfür bietet die Kirche Madonna di 

j 10* 
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Carignano in Genua (erbaut um 1560 von Galeazzo Aleſſt) 
(Fig. 150). Nicht ſelten findet ſich der Zentralbau mit der 
Baſilika verbunden, ſo daß das griechiſche Kreuz durch An⸗ 
bau eines Langhauſes in ein lateiniſches verwandelt wird. 
Die Wände erhalten im Innern und Außern der Kirche 
die bisher beſprochenen typiſchen Renaiſſanceformen (Fig. 
149 und 150). Beſonderes Augenmerk wird auf eine 
möglichſt monumentale und mit verſchwenderiſcher Pracht 
ausgeſtattete Hauptkuppel gerichtet, die ſich kühn über 
der Vierung auf einem kreisrunden Unterbau, dem Tam⸗ 
bour, erhebt und oben in einem offenen Laternenkranz 
endigt, auf dem die Laterne, ein kleiner mit Fenſtern ver⸗ 
ſehener Aufſatz, ruht. Die bedeutendſte Kirche der Renaiſ⸗ 
ſance iſt die im Jahre 1506 begonnene, 1626 eingeweihte 
Peterskirche in Rom, die in ganz außergewöhnlichen 
Dimenſionen angelegt iſt (ihre Länge beträgt 187 m, der 
innere Durchmeſſer der Kuppel 42 m, die Höhe derſelben 
117 m) und mit der gewaltigen, von Michelangelo erbauten 


Kuppel einen ungemein großartigen Eindruck macht. Mit 


dieſem Rieſenbau haben die Baumeiſter der Renaifjance 
ſelbſt die des alten Rom noch überboten. 

Von den vielen gottbegnadeten Künſtlern, welche in dieſer 
glanzvollen Epoche auf Italiens Boden erſtanden ſind, 
wollen wir hier nur die allerhervorragendſten nennen: 
Bramante, 7 1514 (Planſchöpfer und grundlegender Er⸗ 
bauer der Peterskirche; Pal. Cancelleria); Peruzzi, F 1537 
Villa Farneſina), A. da Sangallo, 1 1546 (Pal. Farneſe 
in Rom); Raffael Santi, der große Maler, 71520 
(Pal. Pandolfini zu Florenz); Jacopo Sanſovino, 1 1570 


(Bibliothek von San Marco in Venedig, 1536 erbaut); 
Vignola, + 1573 und Palladio, + 1580, beide ebenſo 
bedeutende Baumeiſter wie gelehrte Theoretiker, bekannt als 
die ſtrengen „Geſetzgeber der Architektur“. Der genialſte 
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iſt aber Michelangelo Buonarroti, 1 1564, einer der 
größten Künſtler aller Zeiten, der auch in der Bildhauerei 
und Malerei an der Spitze ſteht und für die geſamte Ent⸗ 


Fig. 150. Renaiſſance⸗Kirche Madonna di Carignano in Genua). 


wicklung der Kunſt von einflußreichſter Bedeutung iſt. 
Solchen Künſtlernaturen konnte es nicht leicht ſein, ſich 

für die Dauer an die von dem ausſchließlich antiken Formen⸗ 
gezogenen Grenzen zu binden; ſie mußten dieſelben 
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bald als einen beengenden Schematismus empfinden, deſſen 
Inhalt nicht aus ihnen ſelbſt, aus dem Charakter und den 
religiöſen Vorſtellungen der Zeit hervorgegangen war, ſon⸗ 
dern eine von außen übernommene, der Gegenwart angepaßte 
Sache darſtellt. Darin liegt wohl die Haupturſache, warum 
der eigentlichen Hochrenaiſſance, dieſer herrlichen Nachblüte 
der Antike, in Italien eine ſo kurze Dauer beſchieden war. 

Schon um die Mitte des 16. Jahrhunderts werden die 
bisherigen Schranken verlaſſen; Michelangelo iſt der erſte, 
welcher die „geſetzmäßige Langweiligkeit“ mit genialer Will⸗ 
kür durchbricht und ſo die Spätrenaiſſance (etwa von 
1550-1600) einleitet. In der ganzen Faſſadenentwicklung 
macht ſich ein energiſches Streben nach großartigen 
plaſtiſchen Wirkungen geltend: Die äußern Wand⸗ 
flächen werden durch Anordnung von Flügelausbauten 
und Riſaliten (Mauervorſprüngen) belebt; maleriſch 
gruppierte Säulenreihen mit Nebenpilaſtern und 
kühn ausgearbeiteten kräftigen Geſimſen, die ſich, zahl⸗ 
reiche Ecken bildend, um die Säulen und Pfeiler herum⸗ 
kröpfen, werden maſſenhaft in die Faſſaden eingefügt. Im 
Detail finden ſich Hermen (Büſten auf ſich verjüngenden 
Fußpfeilern, vergl. Fig. 170), Karyatiden, gewundene 
Säulen mit Laubornamenten. Dieſe Beſtrebungen be⸗ 
halten trotz der eindringlichen Mahnungen des Palladio 
und des Vignola, ſich Mäßigung aufzulegen, die Oberhand, 
und ſo geht die italieniſche Spätrenaiſſance ſchon mit dem 
Ausgang des 16. Jahrhunderts in eine neue Stilphaſe über, 
das Baroeco. 

Von Italien aus verbreitete ſich die Renaiſſancekunſt mit 
der der Renaiſſancezeit eigenen Kraft über ganz Europa. 
In den Ländern, in welchen die Gotik das ganze Gefühlsleben 
durchdrungen hatte, konnte ſie jedoch nur ſehr langſam und 
nach ſchweren Kämpfen mit der angeſtammten Kunſt zur 
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Geltung gelangen. In dem Ringen der beiden grundver⸗ 
ſchiedenen Kunſtrichtungen entſtehen nun jene eigentümlichen 
und oft ſehr reizvollen Stilmiſchungen, die der Frührenaiſ⸗ 
ſance in Frankreich, Spanien und England, namentlich 
aber der x 
Deutſchen Renaiſſance ihr beſonderes Gepräge geben. 
Dieſe zeigt in ihrer ganzen Entwicklung einen von der 
italieniſchen Renaiſſance grundverſchiedenen Charakter. Die 
auf deutſchem Boden erſtandenen Künſtler, wo ſoeben die 
mittelalterliche Baukunſt ihre höchſten Triumphe feierte, 
konnten für das klaſſiſche Ideal ihrer ganzen Natur nach 
nur ein ſehr unvollkommenes Verſtändnis gewinnen, um ſo 
mehr, als das unmittelbare Studium der Antike ihnen faſt 
durchweg verſagt blieb. Die Formenwelt der italieniſchen 
Renaiſſance lag ihnen ſo fremd, wie einſtens den Italienern 
die mittelalterliche Bauweiſe. Und wie ſeinerzeit dorten der 
gotiſche Stil im ganzen nur zu einer Bereicherung des Formen⸗ 
ſchatzes führte unter Beibehaltung des klaſſiſchen Grund⸗ 
gedankens, fo äußert ſich in der deutſchen Renaiſſance 
der Klaſſizismus hauptſächlich in der dekorativen Ausſtattung 
und der ornamentalen Behandlung, ohne einen weſentlichen 
Bruch mit dem mittelalterliche Bauſyſtem herbeizuführen. 
Deshalb würde man auch in der deutſchen Renaiſſanee die 
für die italieniſche ſo charakteriſtiſche Vollendung in der 
Raumgeſtaltung, der Klarheit, Reinheit und Geſetzmäßigkeit 
der Architektur vergebens ſuchen. Um die ſtreng abgewoge⸗ 
nen Verhältniſſe in den Maſſen und Gliederungen, die zum 
Weſen der italieniſchen Baukunſt gehören, kümmert man ſich 
hier nur wenig. Die Freiheit und Selbſtändigkeit gegenüber 
den Bildungsgeſetzen der Alten, die Originalität und ſchöpfe⸗ 
che Kraft und der überall zum Ausdruck kommende Hei⸗ 
matſinn der deutſchen Meifter verleiht der deutſchen Renaiſ⸗ 
ſance ihr eigentümliches Gepräge. 
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Die führende Rolle übernimmt die profane Baukunſt. 
Die deutſchen Paläſte, die Schlöſſer, gehen nicht aus 
einem einheitlichen Plane hervor: Für die einen unge⸗ 
wöhnlich großen Platz beanſpruchenden Florentiner und 
Venezianiſchen Paläſte war in dem engen Feſtungsgürtel 
der deutſchen Städte kein Raum. Die ganze Architektur 
mußte ſich daher mehr nach der Höhe als der Breite ent⸗ 
wickeln. Die einzelnen Bauten werden um einen meiſtens 
kleinen und oft unregelmäßigen Hof gruppiert und nach 
und nach aufgeführt unter Beibehaltung der ſchon früher 
beſtandenen Gebäude, ſo daß man meiſt verſchiedene Kunſt⸗ 
epochen an denſelben unterſcheiden kann. Erſt gegen Ende 
des 16. Jahrhunderts wird die Anlage regelmäßiger, wobei 
aber auch, namentlich in Süddeutſchland, unter den Ein⸗ 
wirkungen der lebhaften Handelsbeziehungen zu Venedig, 
ein ſtärkerer Einfluß der italieniſchen Renaiſſance erkennbar 
wird. Beſonders intereſſant für die Entwicklung der deutſchen 
Renaiſſanee erſcheinen die ſtädtiſchen Rathäuſer. Sie er⸗ 
halten im erſten Geſchoß eine große Halle und Raum für 
die Wächter und Bedienſteten, im zweiten den weiträumigen 
Bürgerſaal und die nötigen Sitzungs⸗ und Beratungszimmer. 
Vorgelegte Treppenhäuſer mit laubenartig gedecktem Auf⸗ 
ſtieg bilden den Zugang zu den letzteren. An größeren 
Bauten finden ſich häufig Terraſſen über offenen Vorhallen 
(Rathäuser zu Rothenburg o. d. T., Bremen u. a.). In den 
oft ſehr reich ausgeſtatteten Faſſaden repräſentieren dieſe 
Bauten ſprechend die Wohlhabenheit und Macht des freien 
Bürgertums. Auch die Kauf⸗, Wein⸗ und Luſthäuſer 
erhalten eine ähnliche, oft recht luxuriöſe Ausſtattung. Die 
Wohnhäuſer haben niedrige Geſchoſſe, von denen die 
oberen häufig in oft reich geſchnitztem Holzfachwerk 
ſtark vorgebaut erſcheinen. Sie beſtehen meiſt aus einem 
einen kleinen Hof einſchließenden Vorder⸗ und Hinterhaus, 
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welche durch Galerien miteinander verbunden werden. 
Geräumiger ſind die deutſchen Patrizierhäuſer angelegt 
mit breiter Durchfahrt oder großem Vorraum, neben welchem 
im Erdgeſchoß Wohnungen für Bedienſtete liegen. Die 
Haupttreppe, meiſt eine ſteinerne Wendelſtiege, liegt dem 


Hofe zu, der von Galerien aus Holz oder Stein umgeben 
iſt. Im Hauptgeſchoß und darüber liegen die eigentlichen 
ohnzimmer mit geräumigem Vorplatz, durch den man zu 

er Treppe und den Galerien gelangt. 
In der Außenarchitektur und der ornamentalen 
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Ausſchmückung der Bauwerke entwickelt die deutſche Renaiſ⸗ 
ſanee eine Reichhaltigkeit und Vielſeitigkeit, die unſer Staunen 
erregt. Wenn einmal die deutſche Kleinſtaaterei gute Früchte 
zeitigte, ſo war es im Zeitalter der Renaiſſance auf dem 
Gebiete der Kunſt der Fall, indem jeder Fürſtenſitz, jeder 
Landſtrich, jede Reichsſtadt eine eigene Renaiſſance ent⸗ 
wickelte. Die gegenſeitigen Eiferſüchteleien, die Sucht, etwas 
Beſonderes zu bieten, Zufälligkeiten in der Berufung der 
Baumeiſter taten hierzu das Ihrige, ſo daß man in der 
Formgebung, wie in der zeitlichen Entwicklung, von einer 
ſtiliſtiſch klar abgeſchloſſenen Früh⸗, Hoch⸗ und Spätrenaiſ⸗ 
ſance nur in allgemeinen Umriſſen reden kann. 

Die architektoniſche Faſſadenentwicklung im Sinne 
der Antike findet man nur ſelten. Das gotiſche Bau⸗ 
gerippe entſprach den Bedürfniſſen beſſer als das antike 
Syſtem; deshalb wurde das erſtere beibehalten, aber mit 
vollſtändig neuen Details überzogen, welche von der italie⸗ 
niſchen Renaiſſanee übernommen wurden. An Stelle der 
Kaffgeſimſe treten antike Gebälke, an die der Strebepfeiler 
Pilaſter; die Wimperge weichen dem Muſchelaufſatz, 
die gotiſchen Zirkel in den Verzierungen dem frei geſchwun⸗ 
genen Rankenwerk des antiken Akanthusornaments. 
In der Gruppierung des Ganzen folgte man aber nicht der 
vornehm kühlen Strenge der italieniſchen Palaſtarchitektur, 
ſondern den Rückſichten auf die Zweckmäßigkeit der Anlage 
und dem maleriſchen Prinzip. Aus dieſem Grunde wurde 
auch die Symmetrie in der Anordnung der Tür⸗ und Fenſter⸗ 
achſen kein bindendes Geſetz. Zunächſt gab man den Por⸗ 
talen die reichſte Ausführung nach dem Vorbild der antiken 
Bogenſtellung mit Pilaſtern, Säulen und Verdachungsgeſimſen 
und äußerſt lebhafter ornamentaler Ausſchmückung (Fig. 151), 
behandelte aber die übrigen Wandflächen oft ſehr einfach. 
Die Fenſter ordnete man gerne verdoppelt oder in größerer 
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Anzahl reihenweiſe nebeneinander an. Die tiefe Kehlung 
der Umrahmung und das Abſetzen des Profils an den 
Fenſtergewänden in ein viertels bis nahezu halber Höhe 
über der Bank wird in der Frührenaiſſance zur Regel. Der 


italieniſche Balkon 
wurde mit Rückſicht 
auf das nordiſche 
Klima in den Erker 
umgewandelt (Fig. 
152), der ſich auch 
im Winter bewohnen 
läßt und an und für 
ſich ein ſehr dank⸗ 
bares Motiv bildet. 
Der Ausſtattung 
dieſer Erker (auch 
Chörlein genannt), 
die oft durch mehrere 
Stockwerke durchge⸗ 
führt wurden, wid⸗ 
mete man alle Auf⸗ 
merkſamkeit, ſo daß 
ſie ſtets den Haupt⸗ 
reiz der Faſſade 
bilden. Die in der 
italieniſchen Renaiſ⸗ 
fance fo konſequent 
eingehaltenen und in 
den Verhältniſſen 


Fig. 152. Renaiſſance⸗Partie aus Würzburg 
(Sandhof). 


(Hofphotograph K. Gundermann, Würzburg.) 


und Ausladungen ſorgfältig abgewogenen Horizontalgliede⸗ 
rungen durch die antiken Geſimſe wurden mit Rückſicht auf 
den Waſſerablauf und Schneefall und unter dem Einfluß 
er vorangegangenen Gotik zurückgedrängt. Aus dem gleichen 
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Grunde mußten die flachen italieniſchen Dächer im Norden 
den hohen und ſteilen Dächern weichen, die man in der 


Fig. 153. Giebel aus Nürnberg. 


Regel nicht nach den engen Straßen abfallen ließ, und ſo 
entſtanden jene für die deutſche Renaiſſanee jo charakteriſtiſchen 
Giebel. Dieſelben ſind meiſt durch Geſimſe in Etagen 
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geteilt und mit Pilaſtern, um welche die Geſimſe herum⸗ 
gekröpft find, auch vertikal gegliedert. Als oberſte Krönung 
der Pilaſter erſcheinen an Stelle der gotiſchen — N 
Fialen ähnlich geſtaltete obeliskenartige Spitzen 

(Fig. 152 und 153). Der ganze Giebel wird 
zur Verkleidung der beiden fchräg nach oben 
zulaufenden Dachkanten mit einer in kühn 
geſchwungenen Kurven und Schneckenlinien 
geſchweiften Einfaſſung umrahmt, welche in 
Verbindung mit den vielen ähnlich behandelten 
Dachfenſtern (auch Gauben oder Lukarnen 
genannt), durch die man die Dachgeſchoſſe auch 
an den Langſeiten nutzbar machte, dem ganzen 
Bauwerk ein ungemein maleriſches Ausſehen 
geben. 

In den Detailformen der deutſchen Re⸗ 
naiſſance begegnen wir einer außerordentlichen 
Mannigfaltigkeit. Neben den antiken Bau⸗ 
gliedern, Geſimſen, Säulen, Pilaſtern 
u. dgl., finden wir gotiſche Anklänge und Motive, 
und es iſt bewundernswert, in welch geſchickter 
und oft überraſchender Weiſe die von Natur S 
aus widerſtrebenden Formen der beiden Origi⸗ 
nalſtile miteinander vereint und aneinander 
angepaßt werden. Freilich ſind die ſorgfältig 
abgewogenen Verhältniſſe der antiken Gliederung 
ſe re zu finden; in der Regel erſcheinen zer 
ie hier in einer ſchon durch das Material Fig. 154. 
(Sandſtein) bedingten vergröberten Form, über a 
welche beſtimmte Regeln kaum aufgeſtellt werden 
können. Die von Anfang an ſtets bewahrte Freiheit gegen⸗ 
über den klaſſiſchen Bildungsgeſetzen gelangt dafür zu einer 
um ſo reicheren Abwechslung in der Verwendung der 
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Zierglieder. Die Säulen⸗ 
ſchäfte werden im untern 
Drittel gern ornamentiert; 
bisweilen erhalten ſie ſtatt 
der eylindriſchen Form kande⸗ 
laberartige Schwellungen und 
Profilierungen (Fig. 154); 
nicht ſelten werden Säulen 
und Pfeiler durch Hermen 
und Karyatiden erſetzt, die 
in Verbindung mit der reichen 
Detailausſchmückung, für 
welche eine ganz beſondere 
Vorliebe überall zu Tage 
tritt, von ſehr anſprechender 
Wirkung ſind. 

Das Ornament der 


ſich in der erſten Zeit dem 
der italieniſchen Frührenaiſſance an, und jo finden wir am 
Anfang das antike Akanthusblatt, Girlanden mit umſchlun⸗ 
n, Masken, Löwenköpfe, 


Fig. 155. Ornamente in deutſcher Renaiſſance. 


deutſchen Renaifjance ſchließt 


u 
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Muſchelwerk u. dgl. in nationaler Umarbeitung. Später 
entſteht jenes eigentümliche Ornament, welches der flachen 
Vertiefung des Untergrundes wegen oft als „Lederornament“ 
bezeichnet wird, in ſeiner Formgebung aber ganz beſonders 
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Fig. 158. Innendekoration in deutſcher Renaiſſance (aus Straßburg). 


an die ſchmiedeiſernen Armaturen, Beſchläge und Schilde 
erinnert (Jig. 155). Dieſe Ornamente bilden in Verbindung 
mit den oben beſprochenen Giebellöſungen ein Hauptkenn⸗ 
zeichen der deutſchen Renaiſſance. 
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Für die geſamte Technik iſt die Geltendmachung 
des Materials Grundprinzip. Stein ſoll als Stein, Holz 
als ſolches erſcheinen, die Konſtruktion überall ſichtbar 
werden. Die ſtete Einhaltung dieſes Grundgeſetzes gibt 
auch der Innendekoration der deutſchen Renaiſſance 
ihren eigentümlichen Charakter. Die Wände der Wohnzimmer 
ſind ringsum mit einer hohen Holzvertäfelung verſehen, 
die meiſt im Naturton erſcheint, der bisweilen noch durch 
eine dunklere Beize vertieft wird. Auch die Decken werden, 
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Fig. 187. Renaiſſance-⸗Tiſche. 


wenn ſie nicht, wie namentlich in den Fluren und Hallen, 
mit Kreuz⸗, Stern⸗ oder Netzgewölben gebildet werden, mit 
Holz vertäfelt; ſie erhalten dann eine nach geometriſchem 
Muſter angeordnete Einteilung durch vortretende, reich pro⸗ 
filierte Frieſe, zwiſchen denen die vertieften Felder mit Holz⸗ 
leiſtchen umrahmt werden (Fig. 156). Dieſe braune Holz⸗ 
verkleidung, der ſich die andern Farbentöne unterordnen, 
erzeugen in dieſen ſogenannten altdeutſchen Zimmern jene 
erwärmende Grundſtimmung, in welcher ſich der Deutſche 
ſo behaglich fühlt. Die Formgebung zeigt eine Übertragung 
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der an den Faſſaden entwickelten Architekturteile auf die 
Kleinkunſt (Fig. 158). An der Wandbekleidung und dem 
ganzen Mobiliar finden wir die typiſchen Renaiſſancegeſimſe 
in einer dem Material entſprechenden Profilierung, getragen 
von elegant geſchweiften Konſolen, architektoniſch durchge⸗ 
bildeten oder kandelaberartig gedrehten und geſchnitzten 
Säulen, zierlichen Pilaſtern, Hermen und Karyatiden. Die 


— 
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Fig. 158. Wandvertäfelung aus Lübeck. 


von Holzleiſten umrahmte Füllung. Die letzteren werden 
der ſpäteren Zeit an den Ecken verkröpft und bilden 
Mo hier die ſogenannten Ohren. Bei reicheren Aus⸗ 
ngen erhalten die Füllungen eine fenſterartige Umrah⸗ 
mung mit kleinen Pilaſtern oder Säulchen, Geſimſen und 
Maß (Fig. 157 und 158). Der den Fenſterverdachungen 
Giebeln nachgebildete krönende Aufſatz ſpielt überhaupt 
an den geſamten Inneneinrichtungsgegenſtänden, namentlich 
dartmann, Stiltunde. 11 
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den Türen, Schränken, Uhren u. dgl. eine große Rolle. Zur 
Verzierung der Frieſe und Füllungen findet das oben be⸗ 
trachtete plaſtiſche Ornamentwerk Verwendung und eine neue 
von Italien überkommene Technik, die Intarſia, d. i. ein⸗ 
gelegte Holzarbeit, mit welcher ſtiliſierte Pflanzen, perſpek⸗ 
tiviſche Anſichten u. dgl. in bunteſter Auswahl zur Darſtellung 
gelangen, die in den verſchiedenfarbigen Holzarten wie Flach⸗ 
malerei erſcheinen. Die geſamte Kleinkunſt der Renaiſ⸗ 
ſance entwickelt eine ſtaunenerregende Produktivität und er⸗ 
reicht namentlich in der deutſchen Spätrenaiſſance eine 
wunderbare Blüte des Kunſthandwerkes, deſſen Leiſtungen 
oft noch höher zu ſtellen ſind als die der Architektur. 

Die kirchliche Baukunſt entfaltet in Deutſchland 
im Zeitalter der Renaiſſance eine verhältnismäßig geringe 
Tätigkeit und bleibt ſo hinter der Profanarchitektur ganz 
erheblich zurück. Das bedeutendſte Werk bildet die Michaels⸗ 
kirche in München, die im Außern die deutſche Giebelarchi⸗ 
tektur zeigt, im Innern aber in den Dekorationen der ita⸗ 
lieniſchen Hochrenaiſſance gehalten iſt. i 

Die einzelnen Perioden der deutſchen Renaiſ⸗ 
ſance können nur in allgemeinen Umriſſen begrenzt werden; 
dieſelben fallen in folgende Zeitabſchnitte: 1. Die Früh⸗ 
renaiſſanee von 1500 — 1550, in welcher die antiken 
Formen nur als ein äußeres Gewand für das im übrigen 
noch vollkommen mittelalterliche Bauſyſtem erſcheinen, mit 
flachen Geſimſen und nachläſſiger, unſicherer Säulenbehand⸗ 
lung. (Schloß zu Torgau, Tucherhaus zu Nürnberg.) 
2. Die Hochrenaiſſance von 1550—1600, in welcher 
das antike Konſtruktionsprinzip in den Hauptgliederungen 
der Faſſaden durchgeführt erſcheint, mit kräftigen Geſimſen 
und dem ſpezifiſch deutſchen Renaiſſanceornament, bei faſt 
vollſtändiger Zurückdrängung der gotiſchen Details. (Otto⸗ 
Heinrichsbau des Heidelberger Schloſſes; Rathaushalle zu 
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Köln.) 3. Die Spätrenaiſſance von 1600-1618, die 
ſich durch eine feine Gliederung der Geſimſe im Sinne der 
italieniſchen Renaiffance und Bereicherung und Verfeinerung 
des ganzen ornamentalen Schmuckwerkes (Wiederaufnahme 
des antiken Akanthusblattes) charakteriſtert. Im Detail 


findet ſich eine Vorliebe für durchbrochene Aufſätze, in welche 

geſchweifte Zierſchilder (Kartuſchen), Büſten, Urnen u. dgl. 

eingefügt werden, und in der Innendekoration begegnen wir 

einer Einteilung der Wände durch ein ſehr reich ausgebil⸗ 

detes Rahmenwerk, an welchem die vielen Rahmenverkröp⸗ 
11* 
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fungen als beſondere Eigentümlichkeit erſcheinen (Friedrichs⸗ 
bau des Heidelberger Schloſſes [Fig. 159] von Hans Schoch, 
1607, Schloß zu Aſchaffenburg von G. Riedinger, Peller⸗ 
haus zu Nürnberg, Rathaus zu Augsburg von Elias Holl). 
Der deutſchen Spätrenaiſſance iſt eine nur kurze Dauer be⸗ 
ſchieden; der unglückſelige 30 jährige Krieg (1618 — 1648) 
führte zu einer völligen Niederlage der geſamten deutſchen 
Kunſt, und nach Beendigung desſelben findet der üppige 
italieniſche Barockſtil auch hier ſeinen Eingang. 

Die Renaiſſance in den übrigen Ländern geht ähnlich 
wie die deutſche aus einer Verſchmelzung der antiken Formen 
mit denen der Gotik hervor, in welcher allmählich die erſteren 
das Übergewicht erhalten und ſich ſchließlich zu einem be⸗ 
ſtimmten, dem Charakter des Landes entſprechenden Formen⸗ 
kreis umbilden. 

In Belgien, den Nie derlanden und Dänemark 
trägt die Renaiſſance in den Einzelformen dieſelben Grund⸗ 
züge wie in Deutſchland, bildet aber durch den reichen 
Wechſel in der Verbindung von Backſtein und Hauſtein, 
die Vorliebe für Spiegelquader und horizontale Band⸗ 
ſtreifen und die außerordentlich phantaſtiſch geſtalteten 
Turmformen (beſtehend aus aufeinander geſetzten, ſich ſtets 
verjüngenden, niedrigen Stockwerken mit Galerien, Loggien 
und geſchweiften Kuppeln in den lebhafteſten Umriſſen) einen 
ſehr eigentümlichen und intereſſanten Architekturſtil aus, der 
in den Rathäuſern, Markthallen, Torbauten u. dgl. eine 
höchſt maleriſche Wirkung erreicht. 

In Frankreich entwickeln ſich die einzelnen Stadien 
der Renaiſſanee faſt gleichzeitig mit denen in Deutſchland. 
Die Franzoſen benennen dieſelben nach ihren Königen. 
Darnach fällt die franzöſiſche Renaiſſance in die Zeit von 
Franz I. (1515) bis zum Tode Ludwigs XIII. (1643). 
Die Frührenaiſſance ift der deutſchen ähnlich und unter⸗ 


Die franzöſiſche Renaiſſance. 165 


ſcheidet fich von derſelben im weſentlichen nur durch den 
von Anfang an ſtärkeren Einfluß der Antike und die 
feinere und zierlichere künſtleriſche Ausgeſtaltung. Im 
Vordergrunde ſtehen die zahlreichen Schloßbauten. Die⸗ 
elben haben eine regelmäßige Anlage um einen faſt immer 
quadratiſchen Hof mit hohen Turmbauten an den Ecken. 
Die architektonische Geſtaltung zeigt zunächſt eine Umformung 
der gotiſchen Bildungen. An Stelle der Spitzbogen treten 
der Korbbogen (flach gedrückter Rundbogen) und der Henkel⸗ 
bogen (wagrechter Sturz mit Eckausrundung), an die der 
Zinnen durchbrochene Galerien. Die Fenſter werden groß 
angelegt und erhalten bei rechteckiger Lichtfläche meiſtens 
ein ſteinernes Kreuz. Eine ausgeſprochene Vorliebe für 
hohe ſteile Dächer, reich ausgebildete Lukarnen und rieſige, 
monumentale Kamine fällt überall auf als eine nationale 
Eigentümlichkeit, die ſich bis in die Gegenwart erhalten hat. 
n den dekorativen Details äußert ſie ſich in der reichen 
Verwendung von Figurenmedaillons, Wappenſchildern, Sym⸗ 
olen und Monogrammen in ſehr phantaſievoller und feiner 
Ausführung. Das Ornament läßt ſich faſt in allen Einzel⸗ 
ormen aus der italieniſchen Renaiſſance ableiten, erhält 
aber durch den ſtets auf das Zierliche und Graziöſe ge⸗ 
richteten Kunſtgeſchmack der Franzoſen eine originelle Durch⸗ 
bildung. In den Wand⸗ und Pilaſterfüllungen erfreut ſich 
die Groteske (. ©. 57) beſonders eifriger Pflege. 
In der zweiten Hälfte des 16. Jahrhunderts tritt in den 
Architekturdetails eine vollſtändige Befreiung von mittelalter⸗ 
ichen Formen ein und ein enger Anſchluß an die italieniſche 
enaiſſanee. Das Streben nach Verfeinerung aller Einzel⸗ 
eiten und reicher dekorativer Ausſchmückung führt zu einer 
bildung derſelben in ſpezifiſch franzöſiſchem Geiſte. Statt 
Ge Ruſtica werden die äußern Mauerflächen des untern 
eſchoſſes mit mehreren horizontalen, ſchwach vortretenden 
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Gurtbändern belebt. Dieſelben durchſetzen auch die Pilaſter 
und Säulenſchäfte und bilden ſo die ſogenannte „franzöſiſche 
Ordnung“, in welcher die Schäfte in ungleich hohe und zum 
Teil ornamentierte Werkſtücke oder Trommeln gegliedert ſind. 
Mit dem Ausgang des 16. Jahrhunderts gewinnt die fran⸗ 
zöſiſche Hochrenaiſſance jenen vornehmen Palaſtſtil mit dem 
durch Flügelbauten und Riſalite belebten Grundriß, den zu 
Pavillons umgewandelten Türmen, dem regelmäßigen Achſen⸗ 
ſyſtem, den feinfühlig gegliederten Geſimſen, gekuppelten 
Pilaſtern, dem über die ganze Faſſade ausgebreiteten reichen 
plaſtiſchen Schmuckwerk und den ſteilen Manſardendächern 
mit den zierlichen Lukarnen, — von dem der Louvre zu 
Paris ein Beiſpiel gibt, und welcher vorbildlich wurde für 
den geſamten Schloßbau der Folgezeit (Fig. 160). Als die 
bedeutendſten Künſtler ſeien genannt: P. Lescot (F 1578), 
der Erbauer des Louvre, und Ph. de l'Orme (T 1570), 
der der Tuilerien. 

In Spanien verbinden ſich die antiken Elemente nicht 
nur mit gotiſchen, ſondern auch mit mauriſchen Motiven, bei 
außerordentlich reicher Ausſtattung und wunderbar graziöſer 
Detailbehandlung, ſo daß namentlich die Werke der ſpaniſchen 
Frührenaiſſance eine geradezu beſtechende Eleganz erreichen. 

In England dringen die antiken Motive erſt um 
1560 ein. Das hartnäckige Feſthalten an den mittelalter⸗ 
lichen Traditionen führt in der engliſchen Frührenaiſſance, 
auch Eliſabethenſtil genannt (nach der Königin Eliſabeth 
1558 1603), zu einem merkwürdigen Gemiſch gotiſcher und 
antiker Bauglieder (man findet dort z. B. Spitzbogenfenſter 
nicht ſelten von Pilaſtern flankiert), in welchen die Gotik 
noch das Übergewicht behält. Mit Beginn des 17. Jah 
hunderts gelangen auch dort die eigentlichen Renaiſſance⸗ 
formen zum Durchbruch, und zwar im Anſchluß an die 
niederländiſche Renaiſſance, wobei jedoch die groß angelegten 
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Fenſter mit dem dünnen Stabwerk und das ſtarke Hervor⸗ 
heben der Vertikallinie beibehalten bleiben und bezeichnende 
Merkmale bil⸗ 
den für die ge⸗ 
ſamte engliſche 
Architektur der 
nachfolgenden 
Zeit. 


Die Klein⸗ 
künſte entfalten 
ſich im geſeg⸗ 
neten Zeitalter 
der Renaiſſance 
zu einer bis da=- 
hin ungeahnten, 
wunderbaren 
Blüte, in wel⸗ 
cher die erſtaun⸗ 
liche Leiſtungs⸗ 

fähigkeit der 
Zeit zum Aus⸗ 
druck kommt. 
Die bedeutend⸗ 
ſten Künſtler 
unter den deut⸗ 
chen nament⸗ 
lich Holbein 

d. J. und 
Dürer) ſtellen 
ihre Kräfte auch 
in den Dienſt 
der Kleinkunſt, wodurch dieſelbe geläuterte Formen ge⸗ 
winnt und an denſelben feſthält; das Handwerk wird ſo 
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zum Kunſthandwerk, deſſen Erzeugniſſe ſich höchſter 
Beachtung erfreuen und eine ſehr befruchtende Wirkung 
ausüben auf die Entwicklung der Baukunſt. Dem Kunſt⸗ 
handwerk werden zunächſt die dekorativen Aufgaben der 
Architektur zugewieſen. Dasſelbe ſpezialiſiert ſich aber, 
dank dem eminenten Aufſchwung der zeichnenden Künſte 
durch die Erfindung des Holzſchnitts, Kupferſtichs und 
der Radierung, derart, daß ſeine Arbeiten in den Einzel⸗ 
künſten (Erzguß, Goldſchmiedekunſt, Emaillierung, Keramik, 
Glaſerkunſt, Holzſchnitzerei, Schmiedekunſt, Textiltechnik und 
dgl. m.) oft als ſelbſtändige Kunſtwerke erſcheinen, die auch 
ſtiliſtiſch unſer höchſtes Intereſſe verdienen, da an ihnen die 
Formen der Baukunſt und Ornamentik wieder zur Erſcheinung 
kommen und zwar in verfeinerter und dem Material ange⸗ 
paßter, meiſt ſehr glücklicher Umarbeitung (vgl. Fig. 157 
und 158). 

Die Bildnerei und Malerei erhalten durch die Bau⸗ 
kunſt der Renaiſſance in den weiten hohen Hallen die denk⸗ 
bar günſtigſten Räume für eine ausgiebige Entfaltung, und 
wohl in keinem Zeitalter wirken die drei bildenden Künſte 
ſo erfolgreich zu den höchſten Triumphen zuſammen, wie in 
dieſer Kulturepoche. Aber es liegt in der Plaſtik und Ma⸗ 
lerei nicht etwa ein Wiederaufleben der Antike in dem Sinne, 
wie es in der Baukunſt der Fall iſt. Hier bot der Klaſſi⸗ 
zismus nicht nur die Normen für die architektoniſche Ge⸗ 
ſtaltung, ſondern auch ausgezeichnete und für die unmittel⸗ 
bare Verwendung geeignete Vorbilder, die den veränderten 
Anforderungen vorläufig genügten. Für die Bildnerei und 
Malerei brachte aber der Umſchwung in dem ganzen Gefühls⸗ 
und Geiſtesleben eine völlig neue künſtleriſche Auffaſſung, 
für welche die Antike höchſtens die Grundſätze für die 
äußere Formgebung und Behandlung, nicht aber den Inhalt 
ſelbſt bieten konnte. Dieſen fanden die Künſtler in den Er⸗ 
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ſcheinungen des wirklichen Lebens, in der Natur, ſo wie 
ſie im Menſchenleben und Menſchenantlitze, in fröhlicher 
Geſellſchaft wie im traulichen Heim und in Wald und Flur 
unmittelbar dem Künſtler ſich offenbart. 

Das Hauptmerkmal für die Plaſtik und Malerei der 
Renaiſſance liegt alſo vor allem in dem zielbewußten 
Erfaſſen der Natur (darin kennzeichnet ſich die Aufnahme 
der Frührenaiſſance auch im Norden zu einer Zeit, in der 
man noch vollſtändig an der mittelalterlichen Formgebung 
feſthielt „und zwar iſt es ein ſehr ausgeſprochener Re⸗ 
alis mus, der die Natur treu und naiv im Bilde feſtzuhalten 
ſucht. Derſelbe tritt aber mit der fortſchreitenden Entwicke⸗ 
lung der Renaiſſance in immer ſtärkere Verbindung mit dem 
Streben nach Erreichung des klaſſiſchen Ideals hinſichtlich 
vollendeter, auf die Geſetze der Antike gegründeter Durch⸗ 
ildung, die nicht die Naturformen kopiert, ſondern ihre 
Schönheiten zuſammenfaßt und ihre Mängel ergänzt, um 
das Kunſtwerk zum Adel einer reinen, ſchönheitsvollen Dar⸗ 
in bung zu erheben. Am klarſten geben ſich dieſe Grundſätze 

er 


Plaſtik der Renaiſſance in Italien zu erkennen. Die 
Frührenaiſſance, das Quattrocento(von 14001500), 
iſt gekennzeichnet durch einen außerordentlich kecken, oft 

erben Naturalismus, den ſtarken Ausdruck der Charaktere 
and den maleriſchen Zug in der Komposition der Bildwerke. 
der Behandlung macht ſich oft ein Übermaß der Deko⸗ 
ration und eine Einſeitigkeit in der realiſtiſchen Auffaſſung 
dekend. Die früheſte Zeit zeigt an der leichten Ausbiegung 
er Geſtalten, der fließenden Gewandung und der Neigung 
zu wypiſchen Geſichtszügen noch eine Nachwirkung der mittel- 
terlichen Auffaſſung. In der vollen Erkenntnis der hohen 
ormalen Überlegenheit der Antike widmen ſich die Künſtler 
mit dem größten Eifer eingehenden Studien der klaſſiſchen 
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Bildwerke, der Nachbildung ihrer Körperformen, Gewan⸗ 
dungen und Details. Die Stoffe werden noch vorwiegend 
dem religiöſen Gebiet entnommen, wozu die vielen Aufträge 
für Ausführung von Prachtaltären und Grabſkulpturen reich⸗ 
liche Gelegenheit geben. Einer beſonderen Vorliebe erfreut 
ſich die Reliefplaſtik, die in der Kompoſition ganz nach 
maleriſchen Geſichtspunkten behandelt wird. Als Materialien 
werden Bronzeguß, Marmor und Terracotta (gebrannte Erde) 
verwendet. Die bedeutendſten Künſtler ſind der ideale Ghi⸗ 
berti (F 1455), der leidenſchaftliche und naturwahre Do⸗ 
natello (T 1466), die beiden edlen Luca und Andrea 
della Robbia (letzterer 7 1528), d. ſ. die Meiſter der be⸗ 
malten und glaſierten Tonreliefs, und der hoheitsvolle Ver⸗ 
rocehio (F 1488), der auch als Maler von einflußreicher 
Bedeutung wurde. 

Die italieniſche Hoch- und Spätrenaiſſance, das 
Cinquecento (von 1500 - 1600), iſt die Periode der höchſten 
und großartigſten Kunſtentfaltung, in welcher Meiſter erſten 
Ranges mit geläutertem künſtleriſchen Geſchmack die herr⸗ 
lichſten Werke zur Ausführung bringen. Auch bei ihnen 
bildet die Freude an der Natur das treibende Element. Allein 
die tiefe Verehrung der Antike führt allmählich zu einem 
Zurückdrängen des Individuellen, einer Veredelung der Natur⸗ 
formen und Darſtellung einer allgemeinen Schönheit im 
Sinne eines hohen und freien Idealrealismus, auf dem auch 
die Epoche des Phidias beruht. Es war unausbleiblich, daß 
man ſich nunmehr auch hinſichtlich des Stoffes mit beſonderer 
Vorliebe dem Gebiete der Mythologie und Allegorie zuwandte. 
Die Erreichung einer möglichſt vollkommenen klaſſiſchen 
Schönheit iſt den Meiſtern des Cinquecento das höchſte 
Ideal, und ſie ſind demſelben auch ſehr nahe gekommen. 

Unter den vielen hervorragenden Plaſtikern der italie⸗ 
niſchen Hochrenaiſſance waren die einflußreichſten der ed 
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und klaſſiſch empfindende Andrea Sanf ovino (F 1529), 
fein heiterer und lebensfroher Schüler Jacopo Sanſovino 
(+ 1570) und der alle hoch überragende phänomenale 
Michelangelo (1475 — 1564), einer der größten Künſtler 
aller Zeiten, der in den drei bildenden Künſten, und zwar 
in ſeiner erſten Periode vorwiegend als Bildhauer, in den 
reiferen Mannesjahren als Bildhauer und Maler und im 
Greiſenalter als Baumeiſter Werke von höchſter Bedeutung 
geſchaffen (David, Moſes, die Mediceiſchen Grabdenkmale; 
die Deckengemälde und das „Jüngſte Gericht“ in der Six⸗ 
tiniſchen Kapelle; die Kuppel von St. Peter). Aus ſeiner 
überwältigenden Geiſteswucht und Geſtaltungskraft, die ſich 
an keine Überlieferung bindet, nicht einmal an die Natur, 
entſtehen Werke, welche in den Maßen und dem Ausdruck 
der inneren Bewegungen ins Übermenſchliche geſteigert ſind. 

Von den Plaſtikern der italieniſchen Spätrenaiſſance 
erfreut ſich Giovanni da Bologna (1608) in Florenz 
beſonderer Beliebtheit und Anerkennung. Er iſt der Dar⸗ 
ſteller des ſinnlich Reizvollen, Anmutigen und der vollendeten 
Form, ſteht jedoch hinſichtlich der ganzen Auffaſſung und 
Durchbildung feiner Werke ſchon auf der Übergangsſtufe 
zum nachfolgenden Barocco. 

In Frankreich ſchließt ſich die Plaſtik der Renaiſſance 
eng an die italieniſche an, entwickelt jedoch bald eine dem 
franzöſiſchen Kunſtgeſchmack entſprechende eigentümliche Stil⸗ 
richtung, in welcher auf eine möglichſt ſorgfältige und fein⸗ 
fühlige Ausgeſtaltung der Formen das Hauptgewicht gelegt 
wird. Die franzöſiſchen Bildwerke zeigen eine ſehr geſchmack⸗ 
volle Zeichnung, ſichere und elegante Technik, große Vor⸗ 
nehmheit, einen beſtechenden Formenreiz und in der Behand⸗ 
lung ſelbſt eine akademiſche Vollendung. Aber mit Ausnahme 
der Porträtdarſtellungen fehlt es im Vergleich zu der gleich⸗ 
zeitigen italieniſchen Kunſt an einem tiefen inneren Gehalt, 
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an Individualiſierung und Beſeelung der Bildwerke. In 
einer gewiſſen Anlehnung an die ſpäthelleniſtiſche und zum 
Teil auch ſpätrömiſche Antike, den verhältnismäßig ſchlanken 
Geſtalten, der nach unten etwas zugeſpitzten Geſichtsbildung, 
einer beabſichtigten Grazie in Haltung und Geſichtsausdruck 
und der weitgehenden Beſchränkung des Individuellen liegen 
die ſtiliſtiſchen Eigentümlichkeiten der franzöſiſchen Plaſtik. 
Ihre glänzendſten Vertreter find: Jean Goujon ( 1568), 
der Bildhauer des Louvrebaues, und ſein Schüler Germain 
Pilon ( 1590). 

In Deutſchland hatte mit dem Beginn des 16. Jahr⸗ 
hunderts unter den Künſtlern des ſpäten Mittelalters, 
namentlich mit Peter Viſchers Werken (Sebaldusgrab u. a.) 
eine Blütezeit eingeſetzt, die zu den ſchönſten Hoffnungen 
berechtigte. Allein die Ende des zweiten Decenniums aus⸗ 
gebrochenen Religionsſtreitigkeiten drängten das Intereſſe 
an der monumentalen und vor allem der religiöſen Kunſt 
in den Hintergrund, und als wieder ruhigere Zuſtände ein⸗ 
treten wollten, brach der 30 jährige Krieg aus, durch den 
faſt jede künſtleriſche Tätigkeit lahmgelegt wurde. Mehr 
noch, als die Baukunſt und Malerei, hatte die Bildnerei unter 
der Ungunſt dieſer Zeitverhältniſſe zu leiden. Denn die 
Plaſtik ſtand in Deutſchland im Vergleich zu Italien ohne⸗ 
hin auf keinem günſtigen Boden. Es fehlte ihr an den 
mächtigen und einflußreichen Gönnern und Förderern der 
Kunſt, deren ſich Italien erfreute, an den großen Kunſtzentren 
wie Florenz und Rom, es fehlte überhaupt an dem bei den 
Italienern ſo ausgeſprochenen monumentalen Sinn für 
plaſtiſche Darſtellungen. Es fehlte aber auch ferner noch 
an dem vorzüglichen Material des Südens (Marmor) und 
der durch die Anſchauung der antiken Bildwerke gewonnenen 
Schulung, die für die italieniſche Kunſt von ſo hoher Be⸗ 
deutung wurde. Bei der großen Freude der Deutſchen an 
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reicher Ausſchmückung von Bauwerken erhielt die Plaſtik 
einen vorwiegend dekorativen Charakter und ein reiches Feld 
der Betätigung in der Herſtellung von Hermen, Karyatiden, 
Medaillons, Niſchenfiguren, krönenden Statuen an Faſſaden, 
Portalen, Toren, Brunnen 
u. dgl. Von beſonderer Be⸗ 
deutung werden die Skulp⸗ 
turen für die großen Grab⸗ 
denkmäler und Epitaphien 
(Grabplatten). Die Zahl 
ieſer Monumente mit künſt⸗ 
leriſch beachtenswertem bild⸗ 
neriſchen Schmuck iſt eine 
ganz erſtaunliche. In Bezug 
auf die formale Durchbildung 
und Vollendung können ſich 
die Bildwerke der nordiſchen 
Kunſt mit denen des Südens 
nicht meſſen. Gleichwohl 
wurden von den deutſchen 
Meiſtern Werke geſchaffen, = 
die ſich durch lebensvolle = 
Auffaſſung und kecke, natura⸗ = 
liſtiſche Darſtellung ſehr vor⸗ — 
teilhaft auszeichnen. Die 8 
renaiſſance zeigt in der u 

j arfen Charakterzeichnung Niſchenfigur Ni Beughaus in Graz. 
und dem knitterigen Falten⸗ 

urf der Gewänder noch ein ſtarkes Nachklingen der 
mittelalterlichen Überlieferung. In der zweiten Hälfte des 
16. Jahrhunderts tritt der italieniſche Einfluß ſtärker hervor; 
ledoch wird die Würde und Ruhe der italieniſchen Kunſt 
nicht erreicht. Übertriebene, oft theatraliſche Körperhaltung 
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und äußerſt manierierte Behandlung der Gewänder find 
beſondere Kennzeichen der nordiſchen, namentlich der deutſchen 
Bildhauerkunſt (Fig. 161). Deutſche Meiſter: Peter Viſcher 
9 1529) und ſeine kunſtbegabten Söhne in Nürnberg, Seb. 

ötz aus Chur, Schöpfer der ſchönen Figuren am Friedrichs⸗ 
bau des Heidelberger Schloſſes, Lüder von Bentheim in 
Bremen, Pieter de Witte (T1628) und Hans Krumper 
in München, Baſt. Ertle in Magdeburg und Alex. Colins 
(11612) aus Mecheln. 

Die Malerei der Renaiſſance zeigt auf den erſten Blick 
ſchon den auffallenden Unterſchied gegenüber den Gemälden 
der vorangegangenen Epoche in den ausdrucksvollen, treu 
nach dem Leben gezeichneten Geſichtszügen, den an die 
Körper ſich anſchließenden, oft in der maleriſchen Tracht der 
Zeit gehaltenen Gewändern, an denen der Stoff (Samt, 
Seide, Tuch oder Pelzwerk) genau dargeſtellt wird, und in 
den landſchaftlichen Hintergründen, welche ſorgfältig nach 
der vor kurzem entdeckten und wiſſenſchaftlich begründeten 
Perſpektive aufgezeichnet und mit einer Naturtreue behandelt 
ſind, an welcher man ganz beſtimmte Landſchaften zu er⸗ 
kennen glaubt. In der Konzeption weicht das Grundgeſetz der 
Symmetrie in der Anordnung der Geſtalten einer nach male⸗ 
riſchen Geſichtspunkten angeordneten Gruppenbildung. Die 
kirchliche Malerei ſteht zunächſt immer noch im Vordergrund. 
Während aber in der gotiſchen Epoche der Maler den religiöſen 
Ernſt nach überlieferten Typen zum Vortrag bringt, arbeitet 
der Renaiſſancekünſtler nach naiver, unmittelbarer Eingebung 
und Überzeugung. Für die Darſtellung des Wahren und 
Falſchen, der frommen Entſagung und des heiteren Lebens⸗ 
genuſſes ſieht er das beſte Vorbild im Menſchenantlitz ſelbſt, 
in welchem ja ein ganzer Reichtum von Empfindungen ſich 
widerſpiegeln kann, und in der ganzen Körperhaltung, in 
der auch die Gemütsbewegungen mehr oder weniger zum 
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Ausdruck kommen. Dieſe der Natur und Wirklichkeit ent⸗ 
nommenen Bilder kennzeichnen überall den Eintritt der Früh⸗ 
renaiſſance. In der Art und Weiſe, wie dieſer Realismus 
aufgefaßt und künſtleriſch verwertet wird, und namentlich 
auch an den von den Künſtlern für ihre Darſtellungen be⸗ 
vorzugten Stoffen äußern ſich die für die Entwicklung der 
alerei in den einzelnen Ländern charakteriſtiſchen Grundzüge. 
In Italien wird der Inhalt bedeutend erweitert durch 
Aufnahme neuer Stoffe aus dem mythologiſchen und hiſtori⸗ 
ſchen, namentlich antik geſchichtlichen Gebiet. Wie in der 
Baukunſt, ſo zeigt ſich auch hier ein großer, freier Zug im 
künſtleriſchen Gedanken und ſeiner ganzen Vortragsweiſe, 
die nur die Hauptſache ins Auge faßt und alles Nebenſäch⸗ 
che vermeidet. Hierin äußert ſich der dem Italiener 
angeborene monumentale Sinn, der vor allem in der Hi⸗ 
orienmalerei zur Erſcheinung kommt. Da das unmittel⸗ 
bare Studium der Natur dem eigenen Formengefühl weiten 
Spielraum für die Entfaltung gibt, bewegen ſich die Maler 
ungleich freier als im Mittelalter. Gleichwohl entwickeln 
ſich in den verſchiedenen Kunſtzentren ſtiliſtiſche Eigentüm⸗ 
lichkeiten, welche die Zugehörigkeit der einzelnen Künſtler 
zu beſtimmten Schulen erkennen laſſen, mit denen man aller⸗ 
ings nicht mehr ein gewiſſes Lehrverhältnis zwiſchen 
grundlegendem Meiſter und ſeinen Schülern bezeichnet, 
ſondern vielmehr übereinſtimmende, allgemeine Kunſtrich⸗ 
Anzen, in denen ſich die gleichſtrebenden Künſtler betätigen. 
uf die Entwicklung der Frührenaiſſance (Quattrocento) 
üben dieſe Schulen noch einen ſehr beſtimmenden Einfluß 
aus. Die bedeutendſte derſelben iſt die Florentiniſche 
alerſchule. In ihr kommen die neuen Prinzipien der 
Maifjance zuerſt und in ausgeſprochener Weiſe zur Geltung. 

a bahnbrechenden Meiſter auf der Stufe des Übergangs 
om Mittelalter zur Renaiſſance ſind: Fra Giovanni da 
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Fieſole (} 1455, oft nur Fra Angelico genannt, wegen der 
hohen, unvergleichlichen Schönheit der von ihm dargeſtellten 
Engel), welcher den tiefempfundenen, idealen Zug des Mittel- 
alters mit der neuzeitlichen, individuellen und lebensvollen 
Auffaſſung, Kompoſition und Maltechnik in der glücklichſten 
Weiſe verbindet, und Maſaecio (1428), der das realiſtiſche 
Moment ſtärker betont, die mittelalterliche Befangenheit voll⸗ 
ſtändig durchbricht und ſeine großen freien Gedanken mit 
einer bisher ungekannten Naturwahrheit zum Ausdruck bringt. 
Die Umbriſche Schule legt ihren Schwerpunkt auf die Dar⸗ 
ſtellung des Innigen und Gefühlvollen, der höchſten, allem 
Irdiſchen entrückten Andacht, Rührung und Seligkeit oder 
des tiefen Schmerzes in ſtillen und wenig bewegten Scenen. 
Unter ihren Meiſtern iſt Pietro Perugino (F 1524), der 
Lehrer Raffaels, der bekannteſte. In Padua gelangt Andrea 
Mantegna (f 1506) zu beſonderem Ruhm. In ſeinen 
Werken äußert ſich eine antikiſierende Geſchmacksrichtung und 
ſcharfe Beobachtung plaſtiſcher Formen in ſehr naturaliſtiſcher, 
oft herber Zeichnung, aber ſauberſter Technik. 

Im ganzen Quattrocento entwickelt ſich die Malerei 
in einer aufſteigenden Linie unter dem unmittelbaren Ein⸗ 
fluß des eifrigen Studiums der Natur und ihrer Erſchei⸗ 
nungen. Den Höhepunkt erreicht ſie im Cinquecento, 
der italieniſchen Hochrenaiſſance, in welcher die Natur⸗ 
formen ſelbſt geläutert und idealiſiert werden in dem Sinne, 
wie ſie von der klaſſiſch griechiſchen Kunſt idealiſiert wurden. 
Damit ſetzt eine Blütezeit ein, in welcher Werke von höchſter 
Vollendung und unvergänglichem Werte geſchaffen wurden. 
Die Stoffe werden allen Gebieten entnommen, der Religion, 
Antike, Mythologie, Geſchichte, dem öffentlichen und geſell⸗ 
ſchaftlichen Leben, der Familie. Bei der verweltlichten 
Lebensführung und dem die ganze Geſellſchaft durchdringenden 
Humanismus werden ſelbſt die religiöſen Stoffe in das Ge⸗ 
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biet des rein Menſchlichen und Natürlichen gezogen. Das 
ganze künſtleriſche Schaffen iſt beherrſcht von dem eifrigen 
Streben nach reinſter Schönheit und höchſter Anmut in dem 
ebenſo idealen wie realiſtiſchen Sinne der damaligen Zeit. 
Die Malerſchulen haben keine Bedeutung mehr. Die Meiſter 
find im Vollbeſitze aller Vorausſetzungen ihrer Kunſt, um 
ihre eigenen künſtleriſchen Ideale vorzuführen. 

Die Großgmeiſter dieſes goldenen Zeitalters der italie⸗ 
niſchen Malerei ſind: der phänomenale Leonardo da 
Vinei (1452— 1519), ein unglaublich vielſeitiger Künſtler, 
Gelehrter und Techniker, in deſſen Werken die pſychologiſchen 

omente, die Verſchiedenheit der Seelenzuſtände in einer 
vollendeten Harmonie aller Teile einen unübertrefflichen Aus⸗ 
ruck finden; der edle und vornehme Raffael Santi 
(1483 — 1520), der auch als Baumeiſter tätig war und in 
ſeinen Gemälden durch die glücklichſte Verſchmelzung aller 
zorzüge der Werke ſeiner großen Vorgänger und Zeitgenoſſen 
eine hinreißende Anmut und Formenſchönheit erreicht; der 
allgewaltige, in ſeiner Kunſtphantaſie unerreichte und 
unergründliche Michelangelo Buonarroti (1475 bis 
64), den wir ſchon unter den Baumeiſtern und Plaſtikern 
er Hochrenaiſſanee an erſter Stelle genannt haben, und 
eſſen Schöpfungen auch in der Malerei durch die plaſtiſche 
ormenbehandlung und Steigerung der Bewegungen und 
uskulatur des nackten Körpers ins Rieſenhafte und Über⸗ 
wenſchliche den nachhaltigſten Einfluß ausüben auf die ganze 
utwicklung der Kunſt der Folgezeit. Unter den übrigen 
1 uſtlern der italieniſchen Hochrenaiſſance erlangt namentlich 
f ſtiliſtiſcher Hinſicht Antonio Correggio (T1534 eine be⸗ 
ondere Bedeutung. Er iſt der Darſteller üppiger Lebensluſt 
fh ſchönheitstrunkener Sinnlichkeit, ein Meiſter in der Vor⸗ 
rung großartiger perſpektiviſcher Raumbildungen, der erſte 
große „Maler des Helldunkels“, das er durch Belichtung des 
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Schattens mit Reflexen erreicht. Correggio iſt der Vorläufer und 
bahnbrechende Meiſter für die Kunſtauffaſſung des Barocco. 

In Oberitalien wird mit Beginn des Cinquecento 
Venedig zum Mittelpunkt einer eigenartigen und ſelb⸗ 
ſtändigen Kunſtrichtung. Das Charakteriſtiſche derſelben 
liegt vor allem in einer bis dahin nie geſehenen heiteren 
Farbenpracht, welche das ſonnige, helle Licht des Südens, 
die Schönheit der Lagunenſtadt mit allen Abſtufungen des 
ſie umgebenden Duftes in einer wunderbaren Luftperſpek⸗ 
tive wiedergibt. In Verbindung damit äußert ſich eine 
große Freiheit in der geſamten Kompoſition. Das glän⸗ 
zende und üppige Leben der Venezianer erſcheint in künſt⸗ 
leriſcher Verklärung. Bibliſche Scenen werden in vornehm 
künſtleriſche Kreiſe übertragen, die Heiligen offenbaren 
durch ihre Schönheit ihr überirdiſches Weſen; ſelbſt der 
Madonnentypus erſcheint in der reifen Schönheit auserleſener 
venezianiſcher Frauen. Die Venezianer find die „Lichtmaler“, 
die weniger mit der Zeichnung, als der koloriſtiſchen Behand⸗ 
lung, mit dem Zauber der Farben, die ſie in voller Glut 
und Leuchtkraft auftragen, ihre ſeeliſchen Stimmungen zum 
Ausdruck bringen. Die hervorragendſten Vertreter dieſer 
Kunſtrichtung ſind: Auf der Stufe des Übergangs zum 
Cinquecento Giovanni Bellini (F 1516), in der Hoch- 
renaiſſanee Giorgione, Palma veechio und Tiziand 
(} 1576). In der Spätrenaiſſance wird durch Tintorette 
die Hiſtorienmalerei in einer ſehr glücklichen Verbindung 
der Zeichnung Michelangelos mit der breiten Farbentechnil 
Tizians zu dramatiſcher Wirkung geſteigert. Mit Paolo 
Veroneſe (T 1588), der das rein dekorative Element in 
den Vordergrund drängt und für deſſen Kolorit eine ſanfte 
Dämpfung der Lichtfülle durch ein zartes Silbergrau charakte“ 
riſtiſch wird, ſchließt die farbenſtrahlende und lebensfreudige 
Kunſt der Venezianer im Cinquecento ab. 
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Auch in der deutſchen Malerei leitet in der erſten 
Hälfte des 16. Jahrhunderts durch die Aufnahme eines von 
der mittelalterlichen Auffaſſung völlig freien Realismus eine 
neue und glänzende Entwicklung ein. Während derſelbe 
aber in Italien unter dem Einfluß der Antike geläutert 
und in dem Streben nach einer möglichſt reinen Schönheit 
im klaſſiſchen Sinne idealiſiert wird unter Vermeidung alles 
Nebenſächlichen und bloß Zufälligen, verſchärfen ihn die 
deutſchen Meiſter durch Hervorhebung des Individuellen 
und der beſonderen Eigentümlichkeiten. Es liegt das in der 
Verſchiedenheit der Kunſtauffaſſung der Nordländer gegenüber 

en Romanen, die auch in den Stoffen ſich äußert: in 
Italien der freie Blick, ein Zug ins Große, Monumentale; 
ter ein Verweilen in eng gezogenen Schranken, in dem die 
ziebe zur Heimat mit all ihren charakteriſtiſchen Eigentüm⸗ 
lichkeiten ſich offenbart. Die Vorzüge der deutſchen Malerei 
liegen in der Tiefe der Charakteriſtik, der Gewalt der 
ſeeliſchen Auffaſſung, einer großen Innigkeit und Gefühls⸗ 
wärme, und hinſichtlich der Technik in dem ausgeſprochenen 
eichtum an maleriſchem Gefühl und einem glänzenden, oft 
beſtrickenden Farbenſchmelz. An der Spitze der deutſchen 
inſtler ſtehen der große Nürnberger Meiſter Albrecht 
ürer (14711528), ein unübertroffener Meiſter der 
eichnung und einer der gefühlstiefſten und größten Künſtler, 
id der vorwiegend in Baſel tätige Hans Holbein der 
üngere (1497 — 1543), welcher der Renaiſſanceauffaſſung 
er Italiener näher ſteht und als Porträtmaler zu hohem 
m gelangt. 
Mit der Mitte des 16. Jahrhunderts erreicht die Blüte⸗ 
zeit der ſpezifiſch deutſchen Kunſt ihr Ende. Von da bis 
m Ausgang des 18. Jahrhunderts ſind keine bedeutenden 
"tler mehr zu verzeichnen, die einen eigenen Stil hervor⸗ 
gebracht hätten. 
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In den Niederlanden entwickelt ſich die Malerei in 
derſelben Richtung wie in Deutſchland, neigt aber in der 
Kompoſition zu freieren, bewegteren Darſtellungen und in 
der Formgebung zu weicher geführten Linien und volleren 
Bildungen. Ihre Hauptvertreter ſind Quentin Maſſys 
(+ 1530) und Lukas van Leyden (F 1533), der letztere 
berühmt durch ſeine zahlreichen Kupferſtiche, die im gleichen 
Charakter wie die Dürerſchen gehalten und dieſen ebenbürtig 
ſind. Die Niederländer pflegen beſonders das Genre- und 
Sittenbild mit Vorwürfen aus dem Volks- und Geſchäfts⸗ 
leben. Von ihnen wird aber auch, namentlich durch Pla⸗ 
tinir und Bles, ein neues Stoffgebiet in die Malerei ein⸗ 
geführt, indem die Landſchaft, die bis dahin nur als 
Hintergrund für die Perſonengruppen verwendet wurde, 
zum künſtleriſchen Hauptmotiv erhoben wird, in welchem 
die Figuren nur noch die Staffage bilden. 

Die franzöſiſche Malerei des 16. Jahrhunderts er⸗ 
reicht nur im Porträt und in der Glas- und Emailmalerei 
eine gewiſſe Höhe, entwickelt aber keinen ausgeſprochenen 
und eigentümlichen Stil, ſondern ſteht ganz unter dem Ein⸗ 
fluß der niederländiſchen und italieniſchen Kunſt. 


Der Barockſtil. 


In derſelben Zeit, in welcher in den mittleren Ländern 
Europas die Reformation die Gemüter aufs tiefſte erſchüttert 
und die heftigſten Religionskämpfe entfacht, in deren Gefolge 


der Wohlſtand des Volkes gänzlich zerrüttet und jede künſt? 


leriſche Tätigkeit lahmgelegt wird, erreicht das kirchliche Leben 
in Italien unter der Führung der „Geſellſchaft Jeſu“ eine 
ungewöhnliche Glanzperiode, die ſich in einem eminenten 
Aufſchwung der Kirchenbaukunſt zu erkennen gibt und für 
die Fortentwicklung der geſamten Kunſt von größter Br 
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deutung wird. Wir haben ſchon früher darauf hingewiesen, 
daß die in klare und feſte Regeln gefaßte Architektur der 
enaiſſance, die auch minder phantaſiereichen Künſtlern ge⸗ 
tattete, mit großen Meiſtern zu wetteifern, zu einer freien 
und unabhängigen Fortbildung drängte, und daß es ſchon 
in der Mitte des 16. Jahrhunderts von den bedeutendſten 
keiſtern, unter ihnen nicht zum geringſten Teile von dem 
genialen Michelangelo, als ein beengender Zwang empfunden 
wurde, ſich ausſchließlich in den alten Geleiſen des ſtrengen 
tils zu bewegen. Ihnen kamen die auf Wirkung mächtiger 
indrücke berechneten Forderungen des kirchlichen Kultus 
ſehr entgegen, und ſo entwickelten ſie zunächſt in der Kirchen⸗ 
architektur jene Kunſtformen, welche als unausbleibliche künſt⸗ 
leriſche Folgerung mit Notwendigkeit aus der Spätrenaiſſance 
ervorgehen mußten, den Barockſtil. 
Der Name „Barockſtil“, in der Regel zurückgeführt auf 
den portugieſiſchen Ausdruck barroco für ſchiefrunde, ungleich 
eltſam geformte Perlen, enthält inſofern eine Kritik 
ar fraglichen Kunſtform, als man mit „barock“ in der Regel 
eine Übertreibung der Formgebung und Überladung mit 
wunderlichem Schmuckwerk bis zum Verirrten und Verwerf⸗ 
lichen bezeichnet, ein Nebenbegriff, der jedoch in unſern Tagen 
ebenſo wenig mehr ernſt zu nehmen iſt, wie der des Wortes 
„hotiſch⸗ in ſeiner urſprünglichen Anwendung auf die ſpät⸗ 
mittelalterliche Kunſt. Denn der Barockſtil hat, wie jede 
"dere durchgebildete Kunſtweiſe, feine innere Geſchichte; in 
er Einzelform wie dem Geſamtbilde äußert ſich eine inten⸗ 
de Lebenskraft, die in innigſtem Zuſammenhang ſteht mit 
Pi allgemeinen Kulturleben und den herrſchenden Geiſtes⸗ 
mungen der Zeit. Daraus erklärt ſich auch die ſtürmiſche 
mi eiiterung, mit der feine Formen überall aufgenommen 
urden, und die ungemein ſchnelle Verbreitung, welche der- 
e faſt in allen Ländern gefunden hat. 
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Der Barockſtil geht ebenfalls, wie die Renaiſſance, von 
Italien aus. In der erſten Hälfte der von ihm beherrſchten 
Epoche ſteht der Kirchenbau im Vordergrund. Schon in 
dem von Maderna ausgeführten Langhaus der St. Peters⸗ 
kirche in Rom (eingeweiht 1626) offenbart ſich ein auf⸗ 
fallendes Abweichen von der bisherigen Formgebung. Die 
Jeſuitenkirche zu Rom wird aber zum eigentlichen Vorbild 
der zahlreichen großartigen Jeſuitenkirchen, die mit 
ihrer mächtigen Kuppel und den wunderlichen, an orien⸗ 
taliſche Pracht erinnernden Turmhauben heute noch das 
Wahrzeichen mancher Städte bilden (Fig. 162). Die Anlage 
derſelben zeigt meiſtens die griechiſche Kreuzform mit einem 
verlängerten Hauptſchiff, welches beiderſeits tiefe Kapellen 
erhält. In dem ſtrengen Ernſt der Geſamtarchitektur äußert 
ſich ein ſtarkes Nachklingen der römischen Hochrenaifjance. 
Größe der Erſcheinung, monumentale Wucht und überraſchende 
Wirkung bilden die Hauptgeſichtspunkte der Architekten; daher 
das Beſtreben, alle Einzelformen nur nach ihrer dekorativen 
Brauchbarkeit zu verwenden und das Ganze zu höchſter ma⸗ 
leriſcher Wirkung zu ſteigern. 

Die Faſſadenbildungen laſſen zunächſt eine ganz 
bedeutende Verſtärkung der Geſimſe in Höhe und 
Ausladung erkennen. Pfeilerartige Mauervorſprünge mit 
mächtigen, oft gekuppelten Pilaſtern beleben die 
Mauerflächen, namentlich die Ecken ſtark betonend, und 
bewirken reiche Verkröpfungen in den Geſimſen (Fig 
169). In der Regel ſind die römiſchen Ordnungen in der 
bekannten Aufeinanderfolge verwendet (ſ. S. 55); ſtatt der 
korinthiſchen Pilaſter finden ſich oft Hermen oder auch 
hermenartig nach unten verjüngte Pfeiler (Jig. 
165) mit phantaſievoll ausgeſchmückten korinthiſchen Ka⸗ 
pitälen. An den ioniſchen Pilaſtern fallen uns die nie 
drigen, ſtark gepreßten Kapitäle auf mit den ſchweren herab⸗ 
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hängenden Voluten, denen üppige, über das Halsband her⸗ 
unterhängende Blumen entquellen (vgl. Fig. 169). An den 
Fenſterumrahmungen treten die geſchweiften Profile 
ſtärker hervor. 
Das Wohl⸗ 
gefallen an be⸗ 
wegten und ge⸗ 
brochenen Linien 
führt zu den Ver⸗ 
kröpfungen der 
äußern Rahmen⸗ 
glieder, wodurch 
die Fenſter ſtark 
ausgeprägte ſo⸗ 
genannte Ohren 
erhalten. Auch 
die Architrav⸗ 
linientreten aus 
ihrer Ruhe und 
weichen den Run⸗ 
dungen der 
Niſchen und Fen⸗ 
ſteröffnungen 
aus (Fig. 162). 
Bald wird das 
ganze Geſims in 
dieſe Schweifung 
1 einbezogen, Fig. 162. Jeſuitenkirche in Mannheim. 
o daß ſchließli . 
die nen kei in maleriſcher Bewegung erſcheinen. 
An den Portalen (Fig. 163) werden die Säulen und Pfeiler 
gerne ſchräg nach außen vorgeſtellt und mit entſprechendem 
Geſimsaufſatz verſehen, an dem die Verdachungen oft in 


184 Der Barockſtil. 


der Mitte durchbrochen werden für die Aufnahme von 
Heiligenſtatuen. Reicher bildneriſcher Schmuck an 
Figuren mit flatternden Gewändern (Fig. 171), pausbackigen 
Engeln auf Wolkengebilden, Sonnenglorien mit dem Mono⸗ 
gramm Chriſti u. dgl. findet ſich in den Niſchen, auf den 
Krönungen, Geſimsverkröpfungen u. dgl. in ausgiebigſter 
Verwendung und erhöht das monumentale Außere zu ma⸗ 
jeſtätiſcher Geſamterſcheinung. 

Dieſelbe wird aber noch weit übertroffen durch die 
glänzende Ausſtattung des Innenraums . Hier feiert 
der monumentale Dekorationsſtil die höchſten Triumphe. Auf 
den mächtigen, in den Ecken wiederholt verkröpften, von reich 
ausgebildeten ioniſchen, korinthiſchen oder kompoſiten Kapi⸗ 
tälen gekrönten Pilaſtern der Innenwände ruht ein wuchtiges, 
ſtark ausladendes Kranzgeſims, und darüber ſpannt ſich die 
Decke, meiſt ein Tonnengewölbe, in welchem oft die Pilaſter 
in pfeilerartigen Gewölbeverſtärkungen fortgeſetzt ſcheinen 
(vgl. Fig. 149). Über der Durchſchneidung des Hauptſchiffes 


mit dem Querſchiff erhebt ſich auf dem durch Pendentifs“) 


vermittelten, als Zahnſchnittgeſims reich ausgebildeten Kuppel⸗ 
kranz die mächtige Kuppel, deren brillante Ausſtattung den 
Schwerpunkt der Innendekoration darſtellt. Balkonartig in 
lebhaften Schwingungen vortretende Emporen mit bauchigen 
Brüſtungen, phantaſtiſch aufgebaute Altäre mit elegant ge⸗ 
ſchwungenen Geſimſen durchbrechen auch im Innern die 
architektoniſchen Linien mit kühnen Kurven und maleriſcher 
Maſſenbewegung. Kartuſchen (bauchige, von ſchwülſtigen 
Voluten umrahmte Zierſchilder), wulſtartige Blatt- und Frucht⸗ 
kränze, Muſcheln und Akanthusblätter in üppig voller Mo⸗ 
dellierung bilden das ornamentale Schmuckwerk. Das 
ganze Innere mit den brillant ausgeführten Freskomalereien, 


*) Pendentifs, d. |. ſphäriſche Gewölbezwickel (f. S. 70). 


Fig. 163. Kirchenportal aus Prag. 


den von leuchtenden Wolkengebilden umrahmten ſtrahlenden 
onnenglorien über den Altären und der blendenden Farben⸗ 
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wirkung, die durch Verwendung von echtem, verſchiedenfarbigem 
Marmor und Stuck mit vergoldeten Ornamenten erzielt wird, 
erſcheint uns in einer ungemein großartigen, feierlichen Pracht. 
Dieſe Kirchen repräſentieren uns einen maleriſchen Archi⸗ 
tekturſtil, in welchem die Bauglieder der Hochrenaiſſance 
ſelbſt als Dekorationsmotive erſcheinen in freier, von den 
Geſetzen der Alten unabhängiger Umarbeitung. Derſelbe 
charakteriſiert die erſte Periode des Barockſtils, das ſogenannte 
frühe oder bombaſtiſche Barock, auch Jeſuitenſtil 
genannt. Er beherrſcht in Italien die Zeit von rund 1600 
bis 1660 und findet dort ſeine ausgezeichnetſten Vertreter 
in Maderna, der namentlich als Erbauer des Langhauſes 
der Peterskirche (ſeit 1605) bekannt wurde, Bernini 
(F 1680), ſeit 1629 Leiter des Baues der Peterskirche, als 
welcher er ſich durch die Säulenkolonnaden vor derſelben 
unvergänglichen Ruhm erworben. Bernini war der ge⸗ 
ſchätzteſte Künſtler ſeiner Zeit, noch mehr Bildhauer als 
Architekt, ein Nachfolger Michelangelos hinſichtlich freier, 
genialer Kunſtauffaſſung und auch hinſichtlich des ungeheuren 
Einfluſſes, den er auf ſeine Zeitgenoſſen ausübte; er war 
der Großmeiſter der Barockkunſt, welcher der Plaſtik die Wege 
wies und der Baukunſt ein bahnbrechender Lehrer war in 
der Berechnung perſpektiviſcher Wirkungen, der Schaffung 
großartiger Räume und monumentaler Platzgeſtaltung. Sein 
Zeitgenoſſe Borromini (F 1667) ſucht ihn noch zu über⸗ 
bieten, indem dieſer von dem bisherigen Formengeſetz am 
weiteſten abweicht, alles Geradlinige in Grund- und Aufriß 
ſowie Detail nach Möglichkeit umgeht und in ſeinen ſpäteren 
Werken ſchon die entwickeltſte Stufe des ausgereiften ita⸗ 
lieniſchen Barockſtils repräſentiert. 

In der zweiten Hälfte des 17. Jahrhunderts verlegt 
ſich mit dem Schwergewicht der politiſchen Geſchichte auch 
das der Kunſtgeſchichte nach den nördlichen Ländern. Frauf- 


reich wird zum Mittel 
punkt der Kunſtpflege 
und erlebt im Zeit⸗ 
alter Ludwigs XIV. 
(1643 — 1715) eineun⸗ 
gewöhnliche Glanzperi⸗ 
ode. Da Ruhmesſehn⸗ 
ſucht und die ideale 
Verherrlichung der poli⸗ 
tiſchen Macht die Haupt⸗ 


triebfeder bilden für die N 


eifrige Förderung der 
Kunſt, trägt dieſelbe in 
den nun folgenden 
Epochen, welche die 
Franzoſen mit den Na⸗ 
men ihrer Könige Louis 
quatorze, Louis quinze, 
Louis seize bezeichnen 
und die in Deutſchland 
die Namen Barock⸗, 
Rokoko⸗ und Zopfſtil 
erhalten haben, einen 
rein höfiſchen Charakter. 
Durch die i. J. 1660 
erfolgte Gründung der 

großen Staatswerk⸗ 
ſtäuen, in welchen die 

öbel, Teppiche und 
Bronzen für den Hof 
hergeſtellt werden, und 
zu deren Leitung die 
bedeutendſten Künſtler 
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aus der Mallfähriskirche zu Walldürn 
Fig. 164. 
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der Zeit (der erſte war Charles Lebrun) berufen werden, wird 
auch die ganze Kleinkunſt von höfiſchem Einfluß durchdrungen. 
Die Volkskunſt aber, die im Zeitalter der Renaiſſanee fo herr⸗ 
liche Blüten trieb, geht in der auf die großen Kriege gefolgten 
allgemeinen Zerrüttung einem völligen Verfall entgegen. 
Ludwig XIV. beginnt, im Gegenſatz zu ſeinem Vor⸗ 
gänger Ludwig XIII., unter welchem das üppige italieniſche 
Barock gepflegt wird, mit einem ſtrengen, römiſchen Klaſſizis⸗ 
mus, der ſich aber von der Antike durch das Vordrängen 
des geſamten dekorativen Schmuckwerks unterſcheidet und vor 
allem durch die breiten, reichverzierten Rahmen, die in das 
geſamte Gerüſt der Innendekoration eingefügt werden und 
als bedeutſame Neuerungen erſcheinen. In der Spätzeit 
Ludwigs XIV. tritt in dem fortgeſetzten Streben nach mög⸗ 
lichſt wirkungsvoller Steigerung dekorativer Pracht eine dem 
ſpezifiſch franzöſiſchen Kunſtgefühl entſprechende Fortbildung 
der Innendekoration hauptſächlich nach der ornamentalen 
Seite hervor, bei gleichzeitiger Verfeinerung der ſtruktiven 
Glieder. Der Künſtler, welcher die Grundtypen für dieſen 
entwickelten Stil Ludwigs XIV. geſchaffen hat, iſt Jean 
Bérain (F 1711). An Stelle des ſchwulſtigen Schmud- 
werks der italieniſchen Spätrenaiſſance ſetzt er jenes band⸗ 
artige Flachornament mit den graziöſen linearen Ver⸗ 
ſchlingungen, von welchen wir in Fig. 164 ein Beiſpiel geben, 
und welches die ausgereifte Stufe des franzöſiſchen Barock⸗ 
ſtils charakteriſiert. Die Vorliebe für die Kurven bildet fortan 
den Grundgedanken für die Innendekoration, der mächtig 
zurückwirkt auf das Gebiet der Architektur. Kühne Linienzüge 
überſpringen bald auch das tektoniſche Geſetz, und in der 
Art und Weiſe, in welcher ſich das klaſſiſche Ebenmaß den⸗ 
ſelben unterordnet, erkennen wir die einzelnen Entwicklungs⸗ 
ſtadien des Barockſtils. Das ſpäte Rokoko zeigt das ge⸗ 
ſteigertſte Fortiſſimo dieſer Freiheit gegenüber der klaſſiſchen 
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Strenge in ſeinen äußerſten 
Konſequenzen. 
Bis zum Ausgang des 
17. Jahrhunderts hatte ſich 
das Barocco hauptſächlich 
in der Kirchenbaukunſt ent⸗ 
wickelt; nun aber tritt der 
ProfanbauindenVorder⸗ 
grund. Weltliche und geiſt⸗ 
liche Fürſten wetteifern in 
der Ausführung rieſiger 
Paläſte, in welchen das 
üppige und verſchwende⸗ 
riſche Leben der höchſten 
Stände einen unvergleich⸗ 
lich großartigen Ausdruck 
erreicht. Das Schloß zu 
Verſailles (erbaut von 
den Architekten Levau, Har⸗ 
douin Manſard und Robert 
de Cotte) bezeichnet den 
Ausgangspunkt für den ge⸗ 
ſamten Schloßbau des 
18. Jahrhunderts und gilt 
fortan als das Ideal eines 
wahrhaft fürſtlichen Pa⸗ 
ſtes. Der Grundplan 
zeigt faſt immer eine in 
rieſige Länge ausgeſtreckte 
oder in Hufeiſenform an⸗ 
gelegte Flucht von Sälen, 
ie ſich an einen dominie⸗ 
renden Mittelſaal, welcher 


des Palais Preysing Münden. 
Fta. 105. 


190 Der Barodftil. 


als ſolcher auch in der Außenarchitketur hervorgehoben iſt, an⸗ 
reihen, und unter denen der Parade- und Audienzſaal, das 
Schlafzimmer mit dem prunkvollen Paradebett, der Thronſaal 
und das Spiegelzimmer und meiſtens auch ein langgeſtreckter 
Galerieſaal die bevorzugteſten Räume bilden. Die Gruppierung 
der Baumaſſen zeigt eine monumentale Auffaſſung und weit⸗ 
gehende Rückſichtnahme auf lebendige maleriſche Wirkung und 
eine möglichſt großartige Perſpektive (vgl. Fig. 174), die durch 
Anlage von Prachtgärtengrößten Stils mit herrlichen Durch⸗ 
blicken auf Tempel, Ruinen, Kaskaden, Fontänen, Grotten 
und Bildwerk aller Art aufs höchſte geſteigert wird (Ver⸗ 
ſailles, Schwetzingen, Nymphenburg, Veitshöchheim, Sans⸗ 
ſouei u. v. a.). In den Grundriſſen macht ſich ſchon ein 
Eindringen der Kurven an den geſchweiften Treppen, ovalen 
Sälen, abgerundeten Ecken u. dgl. bemerkbar. Die Faſſaden⸗ 
bildungen weiſen durchweg ein Zuſammenraffen äußerer 
Pracht auf die Hauptpunkte auf. Nur der Mittelbau und 
die Eckriſalite zeigen allen Reichtum barocker Details; das 
übrige iſt aber meiſt ſehr einfach behandelt. Im allge⸗ 
meinen weichen die maſſigen Gliederungen und ſtarken Aus⸗ 
ladungen der Geſimſe des italieniſchen Barocco einer 
feineren und graziöſeren Profilierung. Statt der Ruſtica 
finden ſich im Erdgeſchoß durchlaufende, tiefeingeſchnittene 
Horizontalfugen, welche radial in die Fenſter⸗ und Tür⸗ 
bogen eingreifen. Im zweiten Stockwerk, in welchem ſich 
die Räume für die eigentliche Hofhaltung befinden, er⸗ 
halten der Mittelbau meiſt unkannelierte ioniſche Säulen 
mit den charakteriſtiſchen herabhängenden Voluten, die 
Riſalite Pilaſterſtellungen, während die Zwiſchenflächen faſt 
immer ungegliedert bleiben. An den Fenſtern werden die 
ſchwülſtigen Rahmenprofile mit den Ohrenbildungen, die 
gewellten Frieſe und in kühnen Kurven ſich bäumenden 
geſchweiften, verkröpften und durchbrochenen Verda⸗ 


chungen zur 
Regel (Fig. 
165). Über 
dem Kranz⸗ 
geſims, 
meiſtens das 
römiſche Kon⸗ 
ſolengeſims 
mit Zahn⸗ 
ſchnitt, läuft 
eine Balu⸗ 
ſtraden⸗ 
brüſtungs⸗ 
galerie hin 
mit Poſta⸗ 
menten, die 
von Statuen, 
Trophäen 
und Vaſen ge⸗ 
krönt ſind. Als 
Eindeckung 
gelangt das 
gebrochene 
ſog. Man⸗ 
ſardendach 
(benannt nach 
dem franzöſi⸗ 
ſchen Architek⸗ 
ten Francois 
Manſard) faſt 
allgemein zur 
Anwendung 
(Fig. 174). 
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Fig. 166. Innendekoration vom Schloſſe zu Schleißheim. 
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Das dankbarſte Feld findet der Barockſtil in der Deko⸗ 
ration der Innenräume. Schon beim Eintritt durch 
das Hauptportal empfängt uns eine feſtliche Pracht; denn 
die Vorräume hatte man glänzend ausgeſtattet, um die Gäſte 
bei den Hoffeſtlichkeiten ſchon vor Eintritt in die eigentlichen 
Feſtſäle auf die zu erwartenden Eindrücke vorzubereiten. 
Und ſo entſtehen in dieſen Schlöſſern des 18. Jahr⸗ 
hunderts Treppenhäuſer, wie ſie großartiger die Welt 
nie geſehen. Ungewöhnlich breite Marmorſtufen mit reich⸗ 
verzierten Marmorbrüſtungen, deren Poſtamente ausgeſuchten 
bildneriſchen Schmuck an Statuen, Vaſen, Kandelabern für 
Beleuchtungskörper u. dgl. tragen, führen in doppelten Läufen 
hinauf in den oberen Treppenhausvorplatz, deſſen Wände 
im monumentalen Dekorationsſtil ungewöhnlich reich durch⸗ 
gebildet ſind, und deſſen Decke mit einem in überraſchender 
Perſpektive und den leuchtendſten Farben ausgeführten 
Rieſengemälde geſchmückt iſt, ſo daß ſie wie durchbrochen 
erſcheint, wodurch der Eindruck der Großräumigkeit noch 
bedeutend erhöht wird (. Malerei des 17. Jahrhunderts, 
S. 200 u. 201). 

Die Treppe führt in der Regel unmittelbar in den 
Hauptſaal. Auch hier finden wir (Fig. 166) durchweg 
eine vorwiegend monumentale Auffaſſung in der Dekoration 
durch Anwendung von vorgeſtellten Säulen oder von Pilaſtern 
im italieniſchen Barockſtil, mit reich umrahmten und durch 
Gemälde, Embleme und Kurvenornamente ausgefüllten Wand⸗ 
feldern und einem prächtig ausgebildeten Geſims, über 
welchem eine große Voute (Eckausrundung, Kehle) den Über⸗ 
gang in die mit farbenfrohen Gemälden geſchmückte Decke 
bildet. Üppig geſchwellte Kartuſchen mit keck gerollten Um⸗ 
riſſen, die fürſtlichen Wappen, Kronen mit Namenszügen 
u. dgl. tragend, füllen die oberen Ecken und markieren 
die Mittellinien, von geradezu raffiniert modellierten 
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plaſtiſchen Draperien behangen und anmutigen Genien oder 
Amorettenfigürchen umſchwebt, und begleitet von dem ele⸗ 
ganten Linienſpiel der reizvollen Kurvenornamente, die ſich in 
der Voute hinſchwingen. Als Material finden wir Marmor, 
echt und imitiert, Bronze (beſonders an den Säulenbaſen) und 


0 für 
wo 5o © * 2 > “ m 


5 Fig. 167. Innendekorauion im Schloſſe zu Würzburg. 


echte Vergoldung. Für die plaſtiſchen Wand⸗, Vouten⸗ und 
eckenverzierungen mußte man aber ein abſolut gefügiges 
aterial haben, und man fand dieſes in dem Stuck, der 
denn auch in der flotteſten Technik zur Verwendung gelangt 
und in den zarten, elfenbeinartigen Farbtönen und der reichen 
ergoldung eine fürſtliche Pracht erzeugt. 
Hartmann, Stilkunde. 13 
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In den an den Hauptſaal angereihten kleineren 
Sälen und Wohnzimmern weicht das prunkhafte Pathos 
einer weitgehenden Rückſichtnahme auf Wohnlichkeit und Be⸗ 
haglichkeit; hier finden wir den Börainſchen Kurvenſtil in 
ſeiner vollendetſten Schönheit. An Stelle der architektoniſchen 
Gliederung tritt das Rahmenwerk. Breite, reich mit 
Akanthusmotiven und Perlſtäben verzierte Rahmen umkleiden 
die Türen, Fenſter und Spiegel und teilen auch die Wand⸗ 
flächen zwiſchen der Brüſtungslambris und dem Geſims in 
Felder (Fig. 167), innerhalb deren ſich nun eine vollſtändige 
Rahmendekoration ausbildet. Parallel zu den Hauptrahmen 
laufen zunächſt innere Zierleiſten, die von ſchmalen Stuck⸗ 
linien begleitet werden, welche ſich oben und unten, kühn um 
die Ecken herumſchwingend, in dem viel verſchlungenen 
Kurvengewebe der Füllungsornamentik verlieren. Bald wird 
auch die innere Zierleiſte von der Bewegung erfaßt; die 
Längsrahmen derſelben führen in gebrochenen Ecken oder 
Rundungen in die Seitenrahmen über und löſen ſich ſchließ⸗ 
lich in den Mittellinien ganz auf, in Voluten endigend, die 
gegeneinander ſchwingen, und aus denen ſich das Ornament 
entwickelt, meiſt in Form von Palmetten in muſchelartiger 
Behandlung und Laubmotiven, um welche ſich zierliche Haupt⸗ 
und Nebenlinien herumſchwingen (Fig. 168). Zuletzt wird 
auch die äußere Rahme von der Bewegung ergriffen, und 
ſo entſteht allmählich jenes eigenartig belebte Rahmengeflecht, 
welches auch im Rokoko die Grundidee bildet. Das, was 
aber das Barock noch vom Rokoko unterſcheidet, liegt in dem 
Feſthalten der Geſamtdispoſition an den Traditionen der 
Renaiſſance, der ausgiebigen Verwendung der Akanthusformen 
in den Rahmenverzierungen und der Ornamentik, der ſtrengen 
Symmetrie und hauptſächlich darin, daß die Muſchel noch als 
ein loſe in die Ornamente eingeſetztes, ihrer natürlichen Form 
entſprechendes Motiv erſcheint. Auch die Geſimſe bewahren 
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noch, wenn ſie auch häufig in der Vermeidung der ebenen 
Flächen an den Hängeplatten und Frieſen und den ab⸗ 
wechſlungsreichen Kombinationen der Profilkurven äußerft 
frei behandelt ſind, im großen ganzen den Charakter der 
Renaiſſance in einer dem Stil angepaßten dekorativen Um⸗ 
arbeitung (Fig. 169). 
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Fig. 168. Barock⸗Rahmenornament. 


Der hervorragendſte Repräſentant des franzöſiſchen 
Barockſtils iſt außer dem ſchon genannten Jean Berain 
Robert de Cotte (F 1735), der vom Jahre 1699 an als 
Intendant der königlichen Bauten den maßgebendſten Ein⸗ 
fluß auf die geſamte Bautätigkeit erhielt. 

In Deutſchland hätte ſich ebenfalls ein eigenartiger 
Barockſtil aus der deutſchen Spätrenaiſſance herausgebildet, 
wenn nicht der 30 jährige Krieg die ruhige Fortentwicklung 
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völlig abgebrochen hätte. Nach Beendigung desſelben nimmt 
zwar auch hier die Bautätigkeit einen ungewöhnlichen Auf⸗ 
ſchwung ſowohl im Kirchen- wie im Profanbau; der aus⸗ 
ländiſche, namentlich franzöſiſche Einfluß, wird aber, wie im 
höfiſchen Leben überhaupt, ſo auch in der Kunſt maßgebend, 
und ſo finden wir in den deutſchen Kirchen und Schlöſſern 
italieniſche und franzöſiſche Formen nebeneinander verwendet, 
in meiſt reizvoller Verbindung mit dem der deutſchen Kunſt 
eigentümlichen Naturalismus. Prächtig ausgeſtattete Kirchen 
mit fein durchgeführten Stukkaturen im Berainſchen Kurven⸗ 
ſtil finden ſich in Ottobeuren, Fürſtenfeld, Walldürn (Fig. 164). 
Für den Profanbau werden die unter dem Titel „der fürſt⸗ 
liche Baumeiſter“ i. J. 1711 von einem deutſchen Künſtler, 
Paul Decker, veröffentlichten Idealentwürfe von beſonderer 
Bedeutung. 

Wenn auch das deutſche Barock in den Händen weniger 
genialer Meiſter ſo manche bedenkliche Stilblüte zeitigt, ſo 
erreicht es doch da, wo ſich ein beſonders glänzendes Hof⸗ 
leben entfaltet, einen großartigen Ausdruck, namentlich in 
Wien, München, Dresden und Berlin. Am Wiener Hofe 
entfalten J. B. Fiſcher von Erlach und L. von Hilde⸗ 
brand eine reiche, hauptſächlich in den Bahnen des itali⸗ 
eniſchen Barockſtils ſich bewegende Tätigkeit. In München 
iſt es Joſeph Effner, der in der Ausſtattung des Schloſſes 
zu Schleißheim (erbaut 1684 — 1700) und gemeinſchaftlich 
mit Cuvilliés in den reichen Zimmern der Reſidenz zu 
München und dem Schloß zu Nymphenburg einen außer⸗ 
ordentlich zierlichen, in franzöſiſchen Formen gehaltenen 
Barockſtil voll ſprudelnder Lebensfülle und beſtechender 
Eleganz entwickelt. In Dresden errichtet unter Auguſt dem 
Starken der geniale Pöppelmann in dem Zwinger (er- 
baut 1711— 1722), einem in üppigſter Prunkſaaldekoration 
gehaltenen Prachtbau, ein hochbedeutendes Denkmal eigen⸗ 


Entwicklung in Deutſchland. 197 


artigen deutſchen Barockſtils (Fig. 169 u. 170). Berlin erhält 
durch Schlüters gewaltige Künſtlernatur ein eigentümliches 
Gepräge; durch das Feſthalten an ſtrengem Klaſſizismus, 
an kraftvoller Geſtaltung und maſſiger e 
fallen ſeine Werke 
aus dem allgemeinen 
Rahmen der Zeit 
(Zeughaus, Kgl. 
Schloß). 

Ju den übrigen 
Ländern zeigt der . 
Barockſtil keine we⸗ w 
ſentlichen Verſchie⸗ 
denheiten an der 
bereits beſprochenen 
Formgebung, da ein 
überwiegender Ein⸗ £ 
fluß der franzöſiſchen 
Kunſt faſt überall zur % 
Geltung kommt. 

Die Bildnerei 
kommt wieder in enge 
Beziehungen zur Ar⸗ 
chitektur und bewegt 
ſich durchweg in den 
von Bernini vor⸗ 0 
gezeichneten Bahnen, Fig. 169. Gefimsede vom Zwinger in Dresden. 
deſſen Kunſtrichtung 
ein unbegrenztes Anſehen genießt und einen Einfluß aus⸗ 
übt, dem ſich nur wenige zu entziehen vermögen. Sie 
tritt in einen regen Wetteifer mit der Malerei. An allen 
plaſtiſchen Schöpfungen, an Altären, Gartenfiguren, Monus 
menten und dergl. iſt in Gruppierung und Durchbildung 
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des Ganzen und aller Teile die malerische Empfindung und 
dekorative Wirkung maßgebend, der ſich die einzelnen Fi- 
guren unterordnen. 

Die kühnen, oft wilden Bewegungsmotive und affek⸗ 
tierten Stellungen derſelben bringen eine große Leidenſchaft 
lichkeit in der ganzen Schilderung zum Ausdruck. Die 
übertrieben ſtark ausgearbeitete Muskulatur der männlichen 
Geſtalten kontraſtieren ſehr lebhaft zu den meiſt in üppigſter 
Fülle gehaltenen, übermäßig weichlich modellierten Frauen⸗ 
körpern. In den Gewandungen wird das Unruhige, will⸗ 
kürlich Bewegte, Flatternde und Aufgebauſchte, oft unter 
täuſchender Wiedergabe des Stoffes, zur Regel (Fig. 171). 
Inhaltlich werden auf religiöſem Gebiete Martyrien und 
Verzückungen, im übrigen mythologiſche Stoffe bevorzugt, 
die zur Entfaltung des dem Geſchmacke der Zeit entſprechen⸗ 
den ſinnlichen Reizes die erwünſchte Gelegenheit geben. 
In den Brunnengruppen erreichen die Künſtler des Barocco 
eine ideale Großartigkeit bei bewundernswerter Virtuoſität 
in der Behandlung, die ſich namentlich auch in den Kinder⸗ 
fcenen und Kinderfigürchen zu erkennen gibt, welche zu . 
keiner Zeit anmutiger und reizvoller dargeſtellt wurden. 
Unter den Händen großer Meiſter erreichen die Barockſkulp⸗ 
turen einen treffenden Ausdruck hochgeſteigerter Empfindung; 
bei ihren Nachahmern ſinken dieſelben aber oft zu rein 
äußerlichem Pathos herab. Der größte nordiſche Künſtler 
iſt der ſchon genannte Berliner Meiſter A. Schlüter (1714), 
der ſich, wie in der Architektur, auch in der Bildnerei durch 
die tiefe Auffaſſung und lebensvolle, idealkünſtleriſche Dar⸗ 
ſtellung ſeiner Figuren (das Reitermonument des Großen 
Kurfürſten zu Berlin und die ergreifenden Masken ſterben⸗ 
der Krieger am Zeughaus daſelbſt) ein bleibendes Denkmal 
in der Kunſtgeſchichte erworben hat. 

In der Malerei treten die Grundzüge des Barockſtils 


nicht überall in 
ſolchem Umfange 
in die Erſcheinung, 
wie bei der Bild⸗ 
nerei. Dieſelbe zeigt 
in den verſchiede⸗ 
nen Ländern eine 
ſehr ungleiche Ent⸗ 
wicklung. 

In Italien 
verfallen die Nach⸗ 
folger der großen 
Künſtler zunächſt 
in einen ausge⸗ 
ſprochenen „Ma⸗ 
nierismus“, in⸗ 
dem ſie die Form⸗ 

gebung und 
Farbentechnik der 
großen Meiſter, 
insbeſondere von 
Michelangelo und 
Correggio nachbil⸗ 
den, ohne aber 
ihren Schöpfungen 
zugleich auch das 
innere Leben ein⸗ 
hauchen zu können. 
Als man ſich gegen 
Ende des 16. Jahr⸗ 
hunderts der Un⸗ 
zulänglichkeit dieſer 
Leiſtungen bewußt 
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Fig. 170. Architekturſtück vom Zwinger in Dresden. 
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wurde, ſuchte man einerſeits durch Rückkehr zur Natur, 
anderſeits durch ernſtes Studium der Werke der bedeu⸗ 
tendſten Meiſter die beſonderen Vorzüge derſelben zu 
vereinigen (3. B. den großen Zug Michelangelos mit dem 
maleriſchen Prinzip Correggios, der Gruppierung Raffaels 
und dem Kolorit der Venezianer und dergl.), um auf 
dieſe Weiſe Vollkommenes zu ſchaffen und auf die frühere 
Höhe zu kommen. Aus dieſer von der Künſtlerfamilie der 
Carracei gegründeten Schule der „Eklektiker“ gingen u. a. 
Guido Reni, Domenichino und Francesco Albani her» 
vor, deren Werke ſich großer Beliebtheit erfreuen. Neben 
dieſer Hauptrichtung und im Gegenſatz zu derſelben ent⸗ 
wickelt ſich eine zweite, die der „Naturaliſten“, welche 
die unmittelbare Wiedergabe der Erſcheinungen in der Natur 
als wichtigſtes Kunſtgeſetz betrachten. Ihr tonangebender 
Vertreter iſt Michelangelo Amerighi, gewöhnlich Caravaggio 
genannt. Die erſtere iſt aber die bedeutendere und einfluß⸗ 
reichere; aus ihr ſind große Künſtler hervorgegangen, die 
in einem eigenen, neuen Stile tätig waren. Die allgemein 
übliche Bezeichnung „Eklektiker“ iſt alſo nur in Bezug auf 
die Entwicklungsſtadien dieſer Schule eine zutreffende. 
e Die Einwirkungen der Werke des Correggio und der 
Venezianer machen ſich zwar fortwährend in der ganzen Kunſt⸗ 
richtung bemerkbar, treten aber im Ausgang des 17. Jahr- 
hunderts, namentlich in Oberitalien, ſtärker hervor und in 
innige Verbindung mit dem von den Baumeiſtern des Barock⸗ 
ſtils geforderten Streben nach großartigen und prunkhaften 
Wirkungen und möglichſt effektvollen Darſtellungen bei 
flotteſter Technik. Die Formen werden bis zur Überfülle, 
die Bewegungen aufs äußerſte geſteigert. Eine Affektation 
wird zur Regel, die für das tiefe Pathos und die ſeeliſchen 
Erregungen oft einen ergreifenden Ausdruck findet, in den 
meiſten Fällen aber durch Übertreibung in der Schilderung 


Fig. 171. 
Marienſtatue auf der alten Mainbrücke zu Würzburg. 
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jede äſthetiſche Bedeutung verliert. In den Bauwerken ſinkt 
die monumentale Malerei zur reinen Dekoration herab. 
Rieſige Deckengemälde mit idealen Prachtarchitekturen in 
höchſt überraſchenden perſpektiviſchen Unterſichten bilden den 
Hauptſchmuck der Kirchen, der Treppenhäuſer und großen 
Säle in den Paläſten. Man ſuchte damit das Gefühl der 
Großräumigkeit nach Möglichkeit zu ſteigern. Um die Täu⸗ 
ſchung vollſtändig zu machen, ging man zuletzt ſogar ſo weit, 
daß man die Malerei in die Bildnerei übergehen ließ, d. h. 
man modellierte von den Draperien und Figuren am Rande 
die äußerſten Teile in kaum merklichen Anſchlüſſen an die 
eigentliche Bildfläche plaſtiſch in Stuck, ein künſtleriſches Raf⸗ 
finement, welches man nur verſteht, wenn man den auf theatra⸗ 
liſchen Pomp gerichteten Zug der Zeit ſich vergegenwärtigt. Für 
dieſe Deckengemälde wurde A. Pozzo (F 1709) tonangebend, 
der Großmeiſter der Perſpektive, der mit ſtaunenerregender 
Virtuoſität die Decken in eine phantaſtiſche Scheinarchitektur 
auflöſt mit Viſionen, Huldigungen und dergl. Derſelbe 
entfaltet nicht nur als Maler, ſondern auch als Baumeiſter 
in Italien und Deutſchland eine umfangreiche Tätigkeit. 
Ungleich bedeutender iſt aber der geniale Tiepolo (T 1770), 
der letzte große Venezianer und geiſtreichſte und gewandteſte 
Maler des 18. Jahrhunderts. Von ihm wurden in Italien, 
Deutſchland und Spanien Werke geſchaffen, die zum Teil 
den beſten Schöpfungen des 16. Jahrhunderts gleichkommen, 
und in denen der Geiſt der Barock- und Rokokoepoche den 
glänzendſten Ausdruck erhält. 

In Frankreich gelangen im 17. Jahrhundert N.Pouſſin 
( 1665) und Claude Lorrain (F 1682) zu bedeuten⸗ 
dem künſtleriſchen Ruhm. Der erſtere wendet ſich mit Vor⸗ 
liebe der klaſſiſchen Geſchichtsmalerei zu auf Grund eingehen⸗ 
den Studiums der Antike und der Werke des Raffael und 
Domenichino, erzielt aber feine größten Erfolge durch feine 
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römischen Landſchaften, in welchen er eine idealiſierende 
Richtung einſchlägt durch Verſchmelzen ſchöner Einzelheiten 
zu einem Geſamtbilde. Claude Lorrain übertrifft ihn noch, 
indem er durch ſehr wirkungsvolle Wiedergabe der Licht⸗ 
erſcheinungen ſeinen Landſchaften eine poetiſche Stimmung 
verleiht. Im 18. Jahrhundert huldigen die franzöſiſchen 
Maler jenem von A. Watteau (T 1721) und Fr. Boucher 
(11770) geſchaffenen, den franzöſiſchen Geiſt und die Leicht⸗ 
fertigkeit der damaligen vornehmen Geſellſchaft treffend cha⸗ 
rakteriſierenden Boudoirſtil, in welchem Idyllen aus dem 
Hirtenleben, Schäfer- und Schaukelſpiele u. dergl., in koketten 
Koſtümen, ausgeſchmückt mit allerlei japaniſchen und chine⸗ 
ſichen Zierformen, die Hauptrolle ſpielen. 

Die Schwerpunkte der Malerei liegen im 17. Jahr⸗ 
hundert nicht in Italien oder Frankreich, ſondern in Spa⸗ 
nien und den Niederlanden, wo gleichzeitig mit dem 
Aufblühen der ſchönen Literatur und der Wiſſenſchaften die 
ganze Lebensfülle einer großen Kunſt zur Entfaltung ge⸗ 
langt. Das Charakteriſtiſche der ſpaniſchen Kunſt liegt 
in dem ſcharf ausgeſprochenen, faſt rückſichtsloſen Realismus, 
der ſeine Motive unmittelbar aus dem Volksleben nimmt 
und mit überzeugender Wahrheit zur Darſtellung bringt. 
In den heiligen Geſtalten liegt eine tiefe, bis zur Verzückung 
geſteigerte, inbrünſtige Empfindung angeſichts kirchlicher 
Myſterien. Die Farbengebung iſt eine düſtere, faſt ſchwer⸗ 
mütige. Die Großmeiſter der ſpaniſchen Malerei ſind: der 
ernſte und myſtiſche Murillo (F 1682), Maler der Viſi⸗ 
onen, des Überirdiſchen und Himmliſchen, und der natur⸗ 
wahre Velazquez (F 1660), der als Porträtiſt zu den 
Künſtlern erſten Ranges gehört. 

Während die Kunſt in Spanien als Folge der günſtigen 
Verhältniſſe, in denen ſich die Monarchie im 16. Jahr⸗ 
hundert befand, erſt in einer Zeit zur Blüte kam, in welcher 
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die Nation ihren Höhepunkt bereits überſchritten hatte, bringt 
dieſelbe dem jugendfriſch emporſtrebenden Freiſtaat der 
Niederlande für ſeine außerordentliche politiſche Macht⸗ 
ſtellung eine im Hinblick auf das kleine Land ganz außer⸗ 
gewöhnliche künſtleriſche Verklärung. Auf dem verhältnis⸗ 
mäßig engen Raume entwickeln ſich zwei für die ganze 
moderne Kunſtbewegung höchſt bedeutungsvolle Malerſchulen, 
von denen jede in einer der Verſchiedenheit des Volks- 
charakters und der religiöſen und ſozialen Grundanſchau⸗ 
ungen in den ſüdlichen, bezw. nördlichen Landesteilen ent⸗ 
ſprechenden Eigenart zur vollen Entfaltung gelangt. 

Die flandriſche, auch brabantiſche oder flämiſche 
Schule genannt (in den ſüdlichen Niederlanden), hat gegen⸗ 
über dem einfacheren, anſpruchsloſeren Schnitt der hollän⸗ 
diſchen Malerei ein ariſtokratiſches, vornehmes Weſen. In 
den Stoffen, der Anordnung, der Staffage, den Gewan⸗ 
dungen, dem Reichtum an Motiven und der Flottheit der 
Technik liegt der ganze auf das Dekorative gerichtete Zug 
der barocken Kunſtauffaſſung. Aber ſie äußert ſich nicht in 
derſelben Weiſe wie in der italieniſchen oder franzöſiſchen 
Malerei, ſondern als eine charakteriſtiſche, ſpezifiſch nieder⸗ 
ländiſche Kunſt, die ſich von jener vor allem durch den wie 
bei den Spaniern ſcharf betonten Realismus unterſcheidet. 
Die geſamten Stileigentümlichkeiten der flandriſchen Schule 
auf dem Höhepunkte ihrer Entwicklung zeigen ſich am aus⸗ 
geſprochenſten in den Werken ihres glänzendſten Vertreters, 
des berühmten Peter Paul Rubens (1577 — 1640). 
Von ihm wird zunächſt die große hiſtoriſch⸗kirchliche Malerei 
zu einer wunderbaren Blüte gebracht. Den die italieniſche 
Hochrenaiſſance kennzeichnenden großen monumentalen Stil 
und die Geſchloſſenheit der Kompoſition vereinigt Rubens 
in der glücklichſten Weiſe mit einem lebensvollen Naturalis⸗ 
mus, der das leidenſchaftlich Erregte, das Dramatiſche und 
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Tragiſche mitüberzeugender Wahrheitſchildert(Kreuzabnahme). 
In ſeiner Vorliebe für wuchtige Formen ſteigert er den 
Realismus in einer an Michelangelo erinnernden Weiſe 
und erzielt damit einen in ſeiner Art unerreichten Lebens⸗ 
ausdruck für das kraftſtrotzende, körperliche Wohlbehagen 
und die ſinnliche Lebensfreude mit einer geradezu beſtechen⸗ 
den Farbenpracht. Rubens größter Schüler iſt van Dyck 
( 1641), der geiſtvolle Bildnismaler, der in ruhigen Ans 
dachtsbildern und elegiſchen Stimmungen die feſſelndſten 
Wirkungen erzielt und namentlich für die Darſtellung tiefſten 
Seelenſchmerzes einen ergreifenden Ausdruck findet. 

Die Blütezeit der holländiſchen Malerei ſteht in 
engem Zuſammenhang mit dem eminenten Aufſchwung, den 
das politiſche Leben dem kleinen, ſeebeherrſchenden Volke 
brachte, welches in dem Kampfe mit den Spaniern ſeine 
Kraft glänzend erprobte. Das hohe Selbſtbewußtſein, welches 
ſich infolgedeſſen in dem einzelnen entwickelte, führte all⸗ 
mählich bei dem allgemeinen Wohlſtande der Bevölkerung 
in dem demokratiſch regierten Freiſtaate zur Selbſtverherr⸗ 
lichung. Bildniſſe von einzelnen Perſönlichkeiten wie ganzen 
Familien und Gruppen und Schilderungen des lebensfrohen 
und kraftvollen Bürgertums, namentlich der Vereine, Bürger⸗ 
wehren und Schützengilden, ſtehen deshalb im Vordergrunde 
des künſtleriſchen Intereſſes. Daneben führt die ſtete Be⸗ 
obachtung der Naturerſcheinungen, auf welche das ſeefahrende 
Volk angewieſen war, zu einer ganz neuen Naturauffaſſung, 
der die großartigen Erfolge der landſchaftlichen Stimmung 
malerei zu verdanken ſind. Die Holländer entwickeln ſo im 
17. Jahrhundert einen eigenen, nationalen Stil, als deſſen 
erſter Vertreter der hochbegabte Frans Hals (1580 bis 
1666) von Haarlem zu nennen iſt. Derſelbe ſchildert in 
höchſt humor⸗ und temperamentvoller Weiſe Volksſeenen, 
namentlich luſtige Zechbrüder, Schützen⸗ und Regentenſtücke, 
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mit einer überraſchenden Naturwahrheit, und zwar hinſicht⸗ 
lich der techniſchen Handhabung des Pinſels und Kolorits 
mit einer Sicherheit, in der er von keinem Maler des 
17. Jahrhunderts übertroffen wurde. 

Der Großmeiſter der holländiſchen Malerei iſt aber der 
geniale Rembrandt van Ryn (1606-1669), ein Künſt⸗ 
ler erſten Ranges, in welchem ſich eine ungewöhnliche geiſtige 
Tiefe und gewaltige Subjektivität mit einem kühnen Idealis⸗ 
mus verbindet. Seine Stoffe find vorwiegend dem heimat- 
lichen Boden und Leben entnommen; ſein Stil beruht auf 
einer realiſtiſchen Naturauffaſſung, die er nur durch den 
Zauber des Lichts und der Farbe zu verklären ſucht. Große 
maleriſche Wirkung erreicht er durch ſein „Helldunkel“. 
Aus tiefem, dunklem Hintergrunde treten die Hauptſtellen 
ſeiner Bilder in voller Leuchtkraft und Glut hervor. Die 
Köpfe ſind ſehr ſorgfältig ausgeführt, die Körperbildungen 
aber nebenſächlich behandelt, oft nur angedeutet. Bisweilen 
gibt er dem Zufälligen einen eigenen Reiz. In ſeinem 
Kolorit iſt ein goldbrauner Ton vorherrſchend. Rembrandt 
iſt auch ein großer Meiſter der Radierung (Herſtellung 
einer Zeichnung mit der Radiernadel auf einer Kupferplatte, 
auf welcher ſie durch Einätzung vertieft wird); er hat durch 
dieſelbe ſeine reichen künſtleriſchen Ideen am ſchnellſten und 
unmittelbarſten zum Ausdruck gebracht. 

Außer von Rubens und Rembrandt wurde die nieder⸗ 
ländiſche Malerei noch von einer ganzen Reihe zum Teil 
ſehr bedeutender Künſtler gepflegt, deren Werke in der 
Genre⸗, Tier⸗, Landſchafts⸗ und Stillebenmalerei mit denen 
der beiden großen Meiſter einen tiefgehenden Einfluß aus⸗ 
üben auf die ganze Entwicklung der neueren Kunſt. 

In Deutſchland iſt die Malerei hinter dem glänzenden 
Aufſchwung, den die Architektur und dekorative Bildnerei 
gegen Ende des 17. und in der erſten Hälfte des 18. Jahr⸗ 
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hunderts genommen, weit zurückgeblieben. Die Wirren des 
30 jährigen Krieges hatten den Volkswohlſtand völlig unter⸗ 
graben und faſt alle Kunſtübung unterdrückt, und als man 
ſich von den Folgen desſelben allmählich wieder zu erholen 
begann, war jeder Faden eines nationalen Stils verloren 
gegangen. Das, was die deutſche Malerei in dieſer Zeit 
an Bemerkenswertem hervorbrachte, kennzeichnet ſich faſt 
nur als eine manieriſtiſche Nachahmung der Kunſtweiſe des 
italieniſchen Barocco. 

Die Kleinkünſte gelangen in der Herrſchaft des Barock⸗ 
ſtils, namentlich in der zweiten Periode desſelben, bei dem 
nur auf das Prunkhafte und die dekorative Ausgeſtaltung 
des Lebens gerichteten Zuge der Zeit zu einer wunderbaren 
Blüte. Da für das Kunſtgewerbe die franzöſiſchen Staats⸗ 
werkſtätten von entſcheidender Bedeutung werden und hier 
ſich dieſelben Vorgänge äußern, die für die Architektur 
epochemachend ſind, können wir auch in der Kleinkunſt alle 
Wandlungen des Stils verfolgen von der Spätrenaiſſance 
bis zum vollendeten Kurvenſtil Ludwigs XIV., die wir im 
bisherigen ſchon behandelt haben (Fig. 172). 

In der ganzen zweiten Periode des Barockſtils von 
1680 —1715 äußert ſich ein fortgeſetztes Zurückdrängen 
des konſtruktiven Prinzips zu Gunſten der Dekoration und 
Ornamentik, deſſen letzte Konſequenz auf dieſem Entwick⸗ 
lungsgange das Rokoko bildet. 


Der Rokokoſtil. 


Unter Ludwig XIV., dem glänzendſten Repräſentanten 
des abſoluten Königtums, der wie kaum ein zweiter Herrſcher 
unmittelbar eingriff in das geſamte Kunſtleben einer großen 
Nation, wirkte noch in der Spätzeit, während das Ornament 
und die Dekoration zu üppigſter Fortbildung drängten, der 
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einſtige ſtrenge Klaſſizismus nach, eine Richtung, die dem 
frömmelnden Zuge des greiſen Monarchen entſprach, und die 
in Frankreich einer freien Entfaltung der nun übermütig ge⸗ 
wordenen Künſtlerlaune, ſo wie ſie ſich ſeit langem in Italien 
unter dem Einfluß Borrominis und ſeiner Nachfolger Geltung 
verſchaffte, gewiſſe Grenzlinien zog. Mit dem Tode des 
Königs (1715) fallen auch dieſe weg, und der gewaltige 
Umſchwung, welcher ſich von nun an in dem wilden Über⸗ 
mute und dem völligen Umſchlag der Sitten in Staat und 


Fig. 172. Tiſch im Barockſtil. 


Geſellſchaft zu erkennen gibt, findet auch in der Kunſt ein 
treues Spiegelbild und führt zu einer neuen Kunſtform, die 
zunächſt während der Regentſchaft für den unmündigen Thron⸗ 
folger (1715 — 1723) ein eigentümliches Gepräge erhält 
(Stil Regence), ſich aber ſchon nach einem Decennium zum 
Stil Ludwigs XV. (Louis quinze) ausreift. In Deutſch⸗ 
land hat der letztere allgemein den Namen Rokoko erhalten, 
abgeleitet von „Rocaille“ d. i. Muſchel⸗ und Grottenwerk, 
welches in der neuen Formenwelt eine große Rolle ſpielt; 
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die Regence macht ſich hier nur als ein weniger ausge⸗ 
ſprochener Übergangsſtil bemerkbar, jo wie er z. B. in den 
reichen Zimmern der Kgl. Reſidenz zu München und der 
Baden⸗ und Pagodenburg im Nymphenburger Garten zur 
Erſcheinung kommt. 

Der leitende Architekt der Regence iſt der Hofbaumeiſter 
des Regenten, G. M. Oppenort, der in Rom ſeine Aus⸗ 
bildung erhielt, und deſſen Werke unmittelbar an die des 
Bernini und Borromini anknüpfen. Durch ihn machen ſich 
in der franzöſiſchen Architektur die Anregungen des italie⸗ 
niſchen Barocco, die ſich unter Ludwig XIV. ſtets in ge⸗ 
wiſſen Schranken bewegten, nochmals geltend. Mit einer 
ausgeſprochenen Freude an kräftigen plaſtiſchen Gliederungen, 
in deren leidenſchaftlichen Schwingungen allmählich ein völliger 
Bruch mit dem bisher noch eingehaltenen Klaſſizismus ſich 
kundgibt, beginnt Oppenort im Vollgefühl ſouveräner künſt⸗ 
leriſcher Kraft den Kurvenſtil der Spätzeit Ludwigs XIV. 
aufs höchſte zu ſteigern. Dadurch, daß er denſelben aber 
auch ſeiner bisherigen Feſſeln noch entkleidet, geht die ur⸗ 
ſprüngliche Geſtalt der Architekturteile verloren; nicht nur die 
Geſimſe, ſondern auch die tragenden Glieder erſcheinen nach 
und nach als ausſchließlich ſchmückende Motive, in deren 
äußerer Formgebung die ſtatiſche Aufgabe faſt nur noch an⸗ 
gedeutet iſt. Infolgedeſſen verſchwinden aber auch alle 
kräftigen Formen derſelben; ſie werden immer ſchwächer und 
löſen ſich ſchließlich ganz auf, nur noch ein zierliches Gerüſt 
bildend in dem leicht beweglichen Fluß des Rahmenwerks 
und der Ornamentik. In den Türen und Wandbekleidungen 
weichen die bis dahin noch vorherrſchenden geometriſchen Um⸗ 
riſſe einer elaſtiſch geſchweiften Linienführung. Auch im 
Ornament verſchwinden die arabeskenartig eingeflochtenen 
geraden Linien; die Kurven ſelbſt verlieren ihre Elaſtizität, 
werden weicher, ungezwungener und erſcheinen ſchließlich nur 
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noch als ein lockeres Geringel, welches an den Berührungs⸗ 
punkten loſe zuſammengehalten wird. Das Akanthusblatt 
verliert ebenfalls ſeine bisherige Form; es wird zu einem 
langgezogenen, ſchilfartigen Blatt, an welchem der urſprüng⸗ 
liche Blattſchnitt faſt nicht mehr erkennbar iſt. Die Muſchel 
iſt ein bevorzugtes Element; Oppenort und die Meiſter der 
Regence verwenden ſie aber noch als einzelne Schalen loſe 
in das Ornament ein⸗ 
gelegt, und darin liegt 
noch das charakteriſtiſche 
Merkmal der Regenee. 
Denn mit der Umgeſtal⸗ 
tung der Muſchelform zu 
einem die Grundlage des 
ganzen Ornaments bil⸗ 
denden ſchnörkelhaften 
Dekorationsmotiv treten 
wir in den neuen For⸗ 
menkreis Ludwigs XV. 

Stellen wir zur Ver⸗ 
gleichung der ſeit der 
Spätrenaiſſance einge⸗ 

tretenen Stilwand⸗ 

lungen als beſonders 
bezeichnendes Beiſpiel 
die in Fig. 157, 172, 173 und 178 dargeſtellten Tiſch⸗ 
formen einander gegenüber, ſo ergibt ſich, daß der Renaiſ⸗ 
ſancetiſch durch die ausgeprägte Einzeldurchbildung deſſen, 
was getragen wird, und der Stützen und die Formen der 
letzteren das konſtruktive Prinzip voll zum Ausdruck bringt. 
Am Tiſch im Barockſtil ſehen wir ſchon ein Zurückweichen 
des geſetzmäßigen Aufbaues, ein Eindringen Berainſcher 

rven in Fußform und Ornamentik und ein Vordrängen 
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des dekorativen Schmuckwerks. Am Tiſch der Regence 
(Fig. 173), geraten die Füße in lebhafte Schwingungen, 
und auch der Fries iſt bereits von der Bewegung ergriffen. 
Die immerhin noch erkennbare Scheidung in Stützen und 
Oberbau, ſowie der Blattſchnitt charakteriſieren noch den 
Übergangsſtil. Beim Rokokotiſch (Fig. 178) iſt aber dieſe 
Scheidung verſchwunden; Tiſchfuß und Fries ſind nur ein 
Stück, welches aufgelöſt iſt in einem in den launigſten und 
kühnſten Linienzügen gehaltenen Ornamentwerk, aus welchem 
ſich auch der letzte Reſt des ſtruktiven Gedankens vollends 
verflüchtigt hat. \ 

Die von den Meiftern der Regence befolgten Be⸗ 
ſtrebungen gelangen etwa mit dem Jahre 1725 zur völligen 
Reife, und mit dieſem Zeitpunkte beginnt in Frankreich der 
Stil Lonis XV, das eigentliche Rokoko. Der ſchöpferiſch 
hervorragendſte Künſtler dieſer Epoche iſt A. Meiſſonier, 
ein Goldſchmied aus Turin, der ſchon von ſeinen Zeitgenoſſen 
als der eigentliche Erfinder der ſpezifiſchen Rokokoformen be⸗ 
trachtet wird. Dieſelben kommen faſt ausſchließlich auf dem 
Gebiete der Innendekoration und Kleinkünſte zur Erſcheinung. 
Für die Außenarchitektur werden keine neuen ſtruktiven Ele⸗ 
mente mehr hervorgebracht; für ſie bedeutet der Eintritt des 
Rokokoſtils eine Rückkehr zur Einfachheit und meiſt eine Er⸗ 
nüchterung, die namentlich in der ſpäteren Zeit des Rokoko 
einen ausgeſprochenen und meiſt beabſichtigten Kontraſt her⸗ 
vorruft zwiſchen der trockenen Faſſadenbildung und der 
prunkvollen inneren Ausſtattung. Der Rokokoſtil iſt eben 
kein eigentlicher Bauſtil mehr; er iſt eine Kunſtform für die 
dekorativen Künſte, die unter feiner Herrſchaft ihre eigenen 
Wege gehen und ihre höchſten Triumphe feiern. 

In der Anlage der Fürſtenhöfe und Luſtſchlöſſer find 
in der Rokokozeit dieſelben Rückſichten maßgebend, wie in der 
vorhergehenden Epoche. Die Faſſaden erhalten, um die da⸗ 
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mals für die Außenarchitektur geforderte „vornehme Einfach⸗ 
heit“ zu erzielen, in Ermanglung neuer Mittel ein durch 
graziöſe und anmutige Behandlung verfeinertes, geläutertes 
und meiſt abgeſchwächtes Barock, oder auch einen ſchlichten, 
ruhigen Klaſſizismus mit wohlgeformten, horizontal durch⸗ 
gehenden Geſimſen, etwas reicherem Mittelriſalit mit Bal⸗ 
konen und Terraſſen, an welchem nur der Giebel mit dem 
fürſtlichen Wappen und der Krone, bisweilen noch in kühnen 
Kurven geſchwungen, zum Ausdruck feſtlicher Pracht ſich 
erhebt (Fig. 174). Nicht ſelten ſind alle barocken Bildungen 

vermieden, und nur in der Aufnahme ornamentaler Details 
an den Portalen, Fenſterumrahmungen und Pilaſtern kenn⸗ 
zeichnet ſich noch das Rokoko. In den meiſten Fällen zeigt 
das ganze Außere eine flache, kühle und ſchmuckloſe Be⸗ 
handlung. 

Erſt im Innern empfangen dieſe Bauten ihren künſt⸗ 
leriſchen Wert. Hier ſetzt das Rokoko an Stelle der pom⸗ 
pöſen Pracht eine kokette Grazie, in der ſich eine ungebändigte, 
aber auch elegante und verfeinerte Lebensluſt in beſtechendem 
Glanze ausſpricht. Die Grundidee der von dem Barocco 
und der Regence überkommenen Einteilung der Wand⸗ 
flächen durch Pilaſter und Rahmen wird beibehalten; allein 
die ſtruktiven Glieder, die kräftigen Leiſten des Barocco 
werden ſchwächer und zierlicher und erhalten ſchließlich ſelbſt 
organiſches Leben, indem ſie ſich auflöſen in eine eigenartige 
Ornamentik, die weder Blatt, weder Band noch Figur iſt, 
ſondern als eine bis dahin unbekannte Verflüchtigung der 
Formen erſcheint. 

In dieſem Ornament des Rokoko liegt eigentlich 
der Inbegriff des ganzen Stils. Denn in allen bisher be⸗ 
trachteten Stilarten war das Ornamentale ſtets nur eine 
dem Struktiven untergeordnete, ſchmückende Zutat; hier zeigt 
es ſich aber als ein ſelbſtändiger, alle Glieder beherrſchender 

14* 
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Organismus, in deſſen duftig leichten Zierformen ſich ſelbſt 
die architektoniſchen Motive verlieren. Die Grundlage dieſes 
Ornaments erſcheint als ein weicher, bildſamer Stoff, der 
in der eigenartigen Wellung der Muſchelfläche mit ihren 
Perlenreihen und dem zackigen Saum nach den Hauptzügen 
des Ornaments in die Ebene 
ausgebreitet oder in die 
Vertiefungen geknetet wird, 
über das Rahmenwerk 
wuchert und ſich an dem⸗ 
ſelben hinſchlängelt, in 
ſeinen Endigungen im zar⸗ 
teſten Relief verſchwindend. 
Ein geradezu überſprudeln⸗ 
der Naturalismus verleiht 
demſelben ſeinen beſon⸗ 
deren Reiz: langgezogene 
198 Schilfblätter wachſen, die 
Rahmen begleitend, aus 

dem Ornament heraus oder 
gehen direkt in die Muſchel⸗ 
form über; natürliche Blu⸗ 

men in anmutigſter Grup⸗ 
pierung als leichte, zierliche 

55 Girlanden, loſe Zweige mit 
Big. 175. Rokoto-Ornament. flatternden Blüten winden 

ſich aus den Muſcheln, 

füllen die Ecken und umſchlingen die Rahmen; ſpielende 
Waſſer, Tropfſteingebilde, entfaltete Flügel fügen zierlich ſich 
ein in den leichten, beweglichen Fluß des märchenhaft phan⸗ 
taſtiſchen Formengebildes. Die ſtaunenswerte Phantaſie der 
Künſtler, die ungemeine Leichtigkeit des Schaffens, die ſich 
in dieſem Ornamentwerk zu erkennen gibt, zwingt uns unſere 


Fig. 174. Gartenfaſſade des Reſidenzſchloſſes zu Würzburg. 
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Achtung und Bewunderung ab. In elegantem, graziös kokettem 
Vortrag iſt alles freihändig während des Auftrags modelliert; 
denn das Rokoko geſtattet keine Wiederholung, kein mechani⸗ 
ſches Abformen. Hier ſuchen wir vergebens nach Regel und 
Geſetz; alles erſcheint uns als unmittelbar hervorquellender 
Ausfluß einer blühenden, launenhaften und überreichen Kunſt⸗ 
ach Und doch 

iſt dieſe Regelloſig⸗ 

keit 5 = _Decker-Rosetie_ 
bare; denn das Ro⸗ vom Schloss gruch sol. 
koko duldet ſo konſe⸗ 
quent wie nur irgend 

eine abgeklärte 

Kunſtweiſe nichts 
Fremdes in ſich; alle 
ſeine Einzelformen 
ſind ſtiliſtiſch klar 
und beſtimmt aus⸗ 
geprägt. (Fig. 175 
und 176.) 

Dieſes Rokoko⸗ 
ornament nimmt nun 
das die Wandfelder 
umſchließende Rah⸗ 
menwerk vollſtän⸗ 
dig in ſeinen Bann. 
Die bis dahin ſchon mannigfach geſchwungenen Leiſten werden 
in den geſchmeidigſten Kurven ein⸗ und auswärts gebogen, 
umſchlingen ſich oben und unten und meiſtens auch in der 
Mitte zu Ornamentfeldern zuſammen, indem die einzelnen 
Rahmenprofile an den Endigungen ſich aufrollen und un⸗ 
mittelbar in das Muſchel⸗ und Blumenwerk einflechten 
(Fig. 177). Die Rahme bildet alſo nicht mehr die ſtruktive 
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Einfaſſung des Ornaments, ſondern ein mit dieſem völlig 
verwachſenes Dekorationsmotiv. Die Innenflächen derſelben 
bleiben faſt immer glatt und erhalten höchſtens Trophäen, 
Embleme oder figürlichen Schmuck; nur kleinere Felder werden 
bisweilen mit dem ſchon im Barockſtil verwendeten netzartigen 
Gitterwerk mit aufgeſetzten Roſetten überſponnen. 

Bei dieſer Entwicklung der inneren Formen mußte 
bald die Symmetrie des Ornaments aufgegeben werden; 
die Unſymmetrie, die von Meiſſonier von vornherein 
gefordert wurde, wird allmählich zur Regel. In der Ver⸗ 
wendung des Ornaments bleiben die Franzoſen noch durch⸗ 
weg ſymmetriſch; die ſpäteren deutſchen Künſtler verbannen 
aber auch hierin die Symmetrie unbedingt, bewahren aber 
immer ein gewiſſes groteskes Gleichgewicht, welches die 
wogenartig anſchwellenden Maſſen in den ihnen angewieſenen 
Rahmen hält (Fig. 177). 

In der Hauptdispoſition des dekorativen 
Schmuckwerks find nur noch die Rückſichten auf maleriſche 
plaſtiſche Gliederung maßgebend. Nur die großen Prunk⸗ 
und Feſtſäle erhalten noch rein dekorativ behandelte Säulen⸗ 
und Pilaſterſtellungen (Fig. 177); in den kleinen Sälen und 
den Zimmern herrſcht das Rahmenwerk vor.“) Faſt in allen 
Räumen werden die ſenkrechten Wandecken ausgerundet. 
In den dazwiſchen liegenden Wandflächen iſt durch die 
Türen und Fenſter und die in den Mittelachſen angeordneten 
großen Spiegel und Gemälde die Einteilung in Felder ge⸗ 
geben, die nun die bereits betrachtete Rahmenornamentik 
erhalten. Die Trennung der Wand von der Decke wird 
immer unmerklicher; die Geſimſe treten zurück, erheben ſich 


) In Frankreich verſchwinden auch in den größeren 
Sälen die Säulen⸗ und Pilaſterordnungen ganz; nur bei 
Boffrand findet ſich noch eine Wandeinteilung durch pilaſter⸗ 
artige Streifen. 
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Hauptſaal im Schloſſe zu Bruchſal 


(von Balthaſar Neumann). 


tig. 177. 
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über den Rundungen und Mittelachſen und flechten ſich in 
die Kartuſchen ein, die aus jenem plaſtiſchen Stoffgebilde 
vollſtändig zu wunderlich verſchnörkelten Muſcheln umgeformt 
werden. In der den Übergang zur Decke vermittelnden 
Voute ſpielen die Stuckornamente in freiem, kühnem Schwung 
in die Decke hinein; reizend modellierte Kinderfigürchen 
treiben hier mit Blumen und Emblemen der Wiſſenſchaften 
und Künſte, der Jagd und Fiſcherei ihr munteres Spiel. 
Die Plafonds ſelbſt erhalten perſpektiviſch gemalte Kuppeln 
oder zierliches, um eine weitſtrahlige, muſchelartig behandelte 
Roſette geſchlungenes Netzwerk, deſſen äußerſte Endigungen 
ſich meiſt in den Voutenſtukkaturen verlieren. So iſt ſelbſt 
»die Decke einbezogen in das den ganzen Raum umſpannende 
üppige Rahmengeflecht. Nicht nur im einzelnen, auch in 
großen Zügen iſt alles Plaſtiſche lebendig bewegt, flatternd 
wie im Winde. Und doch erhalten dieſe Räume durch die 
hellen, elfenbeinartigen Farbentöne auf den Grundflächen, 
von denen ſich die Rahmenprofile und Ornamente in Weiß, 
Silber oder Gold und die Blätter und Blüten manchmal 
in zarter, naturaliſtiſcher Bemalung nur ſanft abheben, eine 
verhältnismäßig ruhige und vornehme Grundſtimmung, 
Selbſtverſtändlich werden auch die bildenden Künſte 
in ausgiebigſtem Maße in den Dienſt der fürſtlichen Pracht 
geſtellt. In der Bildnerei bleiben die Werke des ſchon 
genannten italieniſchen Hauptmeiſters Bernini, die alle etwas 
Rauſchendes, effektvoll und leidenſchaftlich Bewegtes an ſich 
haben und oft eine überraſchende Naturwahrheit erreichen, 
vorbildlich für die geſamte figürliche Plaſtik der Rokokoepoche 
(Fig. 171). In der Malerei ſpielen die mit leichter Hand 
in graziöſen Formen und virtuoſer Technik hingeworfenen 
galanten Geſellſchaftsſeenen, Schäferidyllen u. dgl. die Haupt⸗ 
rolle. Watteau und Boucher hatten hierfür ſchon ſehr be⸗ 
liebte Vorbilder gegeben, und von ihren Nachfolgern, nament⸗ 
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lich dem ebenſo talentvollen wie leichtfertigen Fragonard, 
wurden dieſelben vollends in das Gebiet lüſterner Frivolität 
heruntergezogen. Darin, daß die Werke dieſer Meiſter bei 
ihren Zeitgenoſſen einen ſo ungeheuren Beifall fanden, liegt 
ein ſprechender Beweis dafür, daß dieſe ein treues Spiegel⸗ 


Fig. 178. Rokoko-Tiſch vom Schloß zu Würzburg. 


bild geben von einem ſittenloſen, durch das entnervende 
Genußleben völlig überreizten und entarteten Geſchlecht. 
Ein ungleich günſtigeres Bild bieten die Kleinkünſte, 
denen in der Rokokoepoche, entſprechend dem auf die Ver⸗ 
feinerung der ganzen Lebensführung gerichteten Zuge der 
Zeit, die größte Aufmerkſamkeit zugewendet wird. — Textil- 
kunſt und Stickerei erfreuen ſich eifrigſter Pflege ſeitens 
der Fürſten; die kunſtvollen Gobelins, d. ſ. von Hand 
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gewirkte, ganze Gemälde darſtellende Teppiche und wunder⸗ 
bare Seidentapeten, finden in den kleineren fürſtlichen Ge⸗ 
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mächern für den Bezug von Wandflächen an Stelle von Stuf- 


katuren mit 
Vorliebe Ver- 
wendung. Das 
erſt vor kurzem 

erfundene 
Porzellan, 

welches alle 
Formen willig 
annimmt und 
deshalb ein ge⸗ 
radezu ideales 
Material für 
das Rokoko bil⸗ 
det, wird tech⸗ 
niſch und künſt⸗ 


Lleriſch zur höch⸗ 
b ſten Vollendung 


gebracht. Auch 


für die mit den 


großartigſten 
Aufträgen be⸗ 
dachte Silber⸗ 
und Gold⸗ 
ſchmiede⸗ 


kunſt erweiſen 


ſich die Rokoko⸗ 
formen beſon⸗ 


ders dankbar. Die überall zu Tage tretende Liebhaberei an 


exotiſchen Erzeugniſſen, chineſiſchen Nippſachen, japaniſchen 
Lackmalereien u. dgl. führt zu ausgiebiger Verwendung der 
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Intarſia aus fremdländiſchen Hölzern an Türen und Böden 
und namentlich an dem geſamten Mobiliar. Die Tiſche, 
Kommoden, Schränke, Uhren uſw. zeigen nicht nur reiches 
ornamentales Schnitzwerk nach dem Vorbild der Stukkaturen, 
ſondern auch an allen Stützen, an den Kanten und ſelbſt in 
den Flächen kühne Schweifungen (Fig. 178). Die Pracht 
wird noch erhöht durch Verwendung von fein ziſelierter, 
vergoldeter Bronze, mit der die Kanten, Füße u. dgl. gefaßt 
ſind. Unter den vielen übrigen 5 5 
Zweigen des geſamten Kunſt⸗ \ 
gewerbes, welches in der Rokoko⸗ 
zeit den Gipfel ſeiner Blüte erreicht, 
wollen wir noch die Schmiede- 
kunſt erwähnen. Es iſt geradezu 
erſtaunlich, mit welchem Formen⸗ 
gefühl und techniſchen Können die 
Kunſtſchloſſer der damaligen Zeit 
die zierlichen Rokokoformen in 
das harte Eiſen hineintrieben, als 
wäre es ein Material ſo bildſam 
und gefügig wie weiches Wachs 
(Fig. 179 und 180). Was ſie 
an zahlreichen Gitterwerken und TEE 
Prachttoren geleiftet haben, ger datt u web 
hört zum Schönſten von allem, 
was je die Kleinkunſt hervorgebracht. 

Der Rokokoſtil beherrſchte in Frankreich die Zeit von 
etwa 1725 — 1750, in Deutſchland die von 1725 — 1770. 
Als die bedeutendſten Architekten des franzöſiſchen Rokoko 
gelten R. de Cotte, welcher von uns ſchon bei Betrach⸗ 
tung des Barockſtils erwähnt wurde, und der ſich wohl des 
weitgehendſten Rufes als königlicher Baumeiſter erfreute; 
der ebenfalls ſchon genannte A. Meiſſonier und G. Bof⸗ 
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frand, der in den Dekorationen des ehemaligen Hotel 
Soubiſe (jetzt National⸗Archiv) das glänzendſte Muſter des 
ausgereiften franzöſiſchen Rokoko geſchaffen hat. 

In Deutſchland nahm die Bautätigkeit nach dem 
30 jährigen Kriege einen ganz ungewöhnlichen Aufſchwung, 
ſo daß den Baumeiſtern reichlich Gelegenheit gegeben wurde, 
das nachzuholen, um was man während desſelben zurück⸗ 
geblieben war. Das deutſche Rokoko ſtellt im allgemeinen 
eine Verſchmelzung der Stilformen Louis XV mit dem ita⸗ 
lieniſchen ſpäten Barock dar, bei außerordentlich reicher, 
naturaliſtiſcher Behandlung des geſamten Ornamentwerks. 
Es hat ſich nicht, wie in Frankreich, aus einer ſtreng klaſſiſchen 
Vorſchule entwickelt; man zeigte ſich deshalb für die auf⸗ 
fallendſten Neuerungen beſonders empfänglich und übernahm 
dieſelben in der dorten erſt ſpäter zur Geltung kommenden 
freieſten Auffaſſung. Vielleicht haben die deutſchen Künſtler 
des Rokokoſtils die Feinheit und zierliche Detaildurchbildung 
des franzöſiſchen Rokoko nicht ganz erreicht; aber in Bezug 
auf Reichtum und Eleganz haben ſie dasſelbe noch über⸗ 
boten. Die Amalienburg im Park von Nymphenburg bei 
München von Fr. Cuvilliss (F 1768), das Luſtſchloß 
Sansſouci von G. Knobelsdorf (F 1753), das von 
Schlaum erbaute Schloß Brühl bei Bonn zählen unter vielen 
andern zu den vorzüglichſten Leiſtungen des 18. Jahr⸗ 
hunderts. Der bedeutendſte Baumeiſter des deutſchen Ro⸗ 
kokoſtils und vielleicht der größte Baumeiſter ſeiner Zeit 
iſt aber der Architekt der bauluſtigen Gräflich Schönbornſchen 
Familie, Balthaſar Neumann (16871753), deſſen 
gewaltige Künſtlernatur im Kirchen⸗ und Profanbau eine 
faſt unglaubliche Tätigkeit entfaltet, und dem wir in der 
Kirche zu Vierzehnheiligen bei Bamberg, dem fürſtbiſchöf⸗ 
lichen Schloſſe zu Bruchſal und dem unvergleichlich groß⸗ 
artigen Reſidenzſchloſſe zu Würzburg die herrlichſten 
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Schöpfungen des deutſchen Rokokoſtils zu verdanken haben 
Fig. 174, 176, 177, 179). 

In den übrigen Ländern bleibt die Bautätigkeit in der 
Epoche des Rokoko hinter Frankreich und Deutſchland erheb⸗ 
lich zurück. Italien kommt über das von ihm entwickelte 
nationale Baroceo nicht hinaus und hält noch bis zum 
Jahre 1780 an demſelben feſt; die Niederlande entfalten 
überhaupt keine große Bautätigkeit mehr, und in England 
bedeuten die Denkmale dieſer Periode kaum mehr als eine 
Nachahmung der franzöſiſchen und deutſchen Vorbilder. 


Der Zopfſtil (Stil Louis XVI). 

„Der Herrſchaft des Rokokoſtils war kaum ein Menſchen⸗ 
alter beſchieden. Die rein höfiſchen Kunſtformen desſelben, 
denen jede Wurzel im Volkstum fehlte, die eine Verein⸗ 
fachung nicht ertrugen, ohne zur Nüchternheit und Blaſiert⸗ 
heit herabzuſinken, forderten ſchon von Anfang an den Wider⸗ 
ſpruch der aus dem Volke hervorgegangenen Künſtler heraus 
und förderten unter dieſen eine mächtige, gegen den üppigen 
Stil der Fürſtenwohnungen gerichtete Bewegung, die in dem 
energiſchen Streben nach Einfachheit und Echtheit die Wieder⸗ 
belebung der Antike ſich zum Ziele ſetzte und ſo einen neuen 
Klaſſizismus ins Leben rief, der neben dem Rokoko ſich 
entwickelte und allmählich immer weitere Kreiſe um ſich zog. 
Derſelben kamen Ereigniſſe zu Hilfe, denen damals die 
ganze gebildete Welt ihr höchſtes Intereſſe entgegenbrachte: 
Pompeji und Herkulaneum waren entdeckt; die helleniſche und 
römiſche Antike wurde aufs neue von den Gelehrten als eine 
unvergängliche Norm echt künſtkeriſcher Geſtaltung geprieſen, 
und die Überzeugung, daß dieſelbe jeder andern Kunſtform 
vorzuziehen ſei, bemächtigte ſich bald aller Gebildeten. 

Unter dieſen Einflüſſen machte fich in Frankreich ſchon 
um die Mitte des 18. Jahrhunderts in Architektur und 
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Dekoration ein Abwenden von dem Formenreichtum des 
Rokoko bemerkbar — eine mit dem Niedergang des höfiſchen 
Glanzes parallel laufende Erſcheinung —, und um 1760 iſt 
dasſelbe ſchon vollſtändig überwunden. Dieſer raſche Um⸗ 
ſchlag kennzeichnet jo recht die allgemeine Überſättigung und 
Erſchlaffung, die auf den ungeheuren Kraftaufwand in der 
Rokokozeit gefolgt iſt. Da dieſer Klaſſizismus jedoch von 
keiner friſchen geiſtigen Bewegung vorbereitet war, ſondern 
hauptſächlich eine Umkehrung der bis dahin geltenden Prin⸗ 
zipien bedeutet, erreicht er nur eine ſehr einſeitige Anlehnung 
an die Antike. Den bewegten Baumaſſen ſetzte man „große 
Ruhe des Gefühls“, der maleriſchen Gruppierung die geſetz⸗ 
mäßige Erſcheinung gegenüber; die freie Künſtlerphantaſie 
mußte der ſtrengen Schulrichtigkeit weichen, die Kurvenliebe 
in Architektur und Dekoration der geradlinigen Steifheit. 
Es iſt wieder eine Zeit gekommen, in welcher der Begriff 
„Schönheit“ durch rein ſachliche Erwägungen mit Geſetz und 
Regel genau umſchrieben wird. 

Die Faſſaden erhalten wieder geradlinige, antike Ge⸗ 
ſimſe, an denen jede Verkröpfung ängſtlich vermieden wird; 
freiſtehende Säulen oder Halbſäulen tragen die Gebälke; 
die ſtrenge doriſche Säule mit meiſt unkanneliertem Schaft 
und ſtark ausgeprägtem Triglyphengeſims erfreut ſich beſon⸗ 
derer Beliebtheit. Wie die Fenſter im allgemeinen durch⸗ 
gebildet werden, iſt an Fig. 181 erſichtlich. Alle äußere 
Dekoration wird auf ein geringes Maß beſchränkt. Die 
Niſchen und die großen Voluten an den Kirchenfaſſaden ver⸗ 
ſchwinden, und wo letztere noch beibehalten werden, ſind ſie 
in rechtwinkelig nach Art der Mäander gebrochene Endigungen 
umgewandelt. 

Im Innern wird dieſe pedantiſche Einfachheit zu einer 
kalten Nüchternheit. Die Formen der äußern Steinarchi⸗ 
tektur werden auf die Innendekoration übertragen, in welcher 
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ſtreng antikiſierende 
Säulen oft ganz zu⸗ 
ſammenhangslos als 
Träger von Vaſen und 
dergl. Verwendung 
finden. Die Einteilung 
der Wandflächen in 
Felder wird beibehalten; 
die aus dünnen Leiſten 
mit antiken Ziergliedern 
gebildeten Rahmen er⸗ 
halten aber ſtets ſym⸗ 
metriſche Anordnung 
und im einzelnen recht⸗ 
eckige, kreisrunde oder 
ovale Grundformen 
(Fig. 182). Die Innen⸗ 
flächen der Wandfelder 
werden wieder mit Or⸗ 
namenten und figür⸗ 
lichem Schmuck, Amo⸗ 
retten, Geniengruppen, 
Trophäen mit antiki⸗ 
ſierenden Schilden und 
Helmen, Stilleben und 
dergl. gefüllt; an Stelle 
der Kartuſchen treten 
kreisförmige oder ellip⸗ 
tiſche Medaillons, die 
mit Palmwedeln und 
Schleifen aus knitterigen 
Bändern dürftig ge⸗ 
ſchmückt find. 


Fig. 181. Safabenfttt aus ee 
(Ropfftil. Ende des 18. Jahrh.) 
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Fig. 182. Innendetoratton im Stil Louis XVI 

Im Ornament bilden Blumenkränze — meiſt ſteife 
Lorbeerwulſte — und leichte Draperien, die zwiſchen Roſetten 
im Bogen aufgehängt werden, die charakteriſtiſchen Motive 
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(Fig. 186 und 188). 
Das Akanthusblatt er⸗ 
hält einen eigenartigen 
Blattſchnitt, der in den 
langgezogenen, löffel⸗ 


artigen Blattformen 


an die römiſch⸗korin⸗ 
thiſchen Kapitäle er⸗ 
innert. Palmwedel und 


naturaliſtiſch behandelte Fig. 183. Ornament im Stil Louis XVI. 
Blumen, namentlich dünnblätteriger Lorbeer, Roſen, Efeu 
und Weinlaub, erſcheinen in Verbindung mit der antiken 
Groteske in den Füllungen, an Bronzebeſchlägen u. dergl. 
als häufig verwendete Zierformen (Fig. 183 u. 184). 


Atanthusornament 
(Stil Louis XVI). 


Hartmann, Stilkunde. 


Am Mobiliar kommen die für 
die Architektur geltenden Grundſätze 
noch lebhafter zum Ausdruck. Alle 
Formen werden vereinfacht und dem 
praktiſchen Bedürfnis angepaßt. Der 
rein konſtruktive Aufbau und die Rück⸗ 
kehr zur geraden Linie bewirken in 
der Geſamterſcheinung eine gewiſſe 
Annäherung an die Renaiſſance 
(Fig. 185); durch das Feſthalten an 
den ſtarren Architekturformen der 
Antike und die nahezu ſklaviſche Nach⸗ 
bildung ihrer Zierglieder (Kannelüren, 
Mäander, Wellenbänder und dergl.), 
ſowie durch das ornamentale Schmuck⸗ 
werk erhält jedoch die Inneneinrich⸗ 
tung einen höchſt eigentümlichen 
Charakter (Fig. 182 und 186). Überall 
begegnen wir den zopfartig gewun⸗ 

15 
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Fig. 185. Tiſch im Stil Louis XVI. 


(Schloß zu Würzburg). 


denen Kränzen, mit denen 
faſt alles verhängt iſt, 
den anſpruchsloſen Me⸗ 
daillons, den umflorten 
Urnen, abgebrochenen 
Säulen, den Uhren mit 
Senſenmännern und 
allerlei wehmütigen Em⸗ 
blemen, in denen ſich die 
auf den Sinnenrauſch und 
das frivole Leben der 
vorhergehenden Epoche 
gefolgte Sentimentalität 
in ſprechender Weiſe offen⸗ 


bart. So endete das Rokoko, das mit einem aufs höchſte 
geſteigerten Fortiſſimo eingeſetzt hatte, auch in der Innen⸗ 
dekoration mit einer Nüchternheit, die noch nicht dageweſen war. 

Erſt um 1775 bahnte ſich eine Wendung zum Beſſeren 
an. Die neuen Stilformen klärten ſich bis dahin nach und 
nach ab; an Stelle der geſetzmäßigen Übertragung der An⸗ 
tike trat der freie künſtleriſche Sinn, durch welchen die bisher 
noch ſchwerfälligen und unverſtandenen Formen geläutert 


t 
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und dem ſtets 
auf das Ele⸗ 
gante und 
Graziöſe ge⸗ 
richteten fran⸗ 
zöſiſchen 
Kunſtgefühl 
entſprechend 
verfeinert 
wurden. 
Dieſer ent⸗ 
wickelte Stil 
Ludwigs XVI. 
erreichte eine 
eigenartige 
und zum Teil 
ſehr reizvolle 
Dekorations⸗ 
weiſe, die viel⸗ 
leicht noch 
manches 
Trockene und 
Nüchterne an 
fich hat, jeden⸗ 
falls aber auch 


= +1 
u: 


eine ſehr vor- # Back 

nehme Wir⸗ Fig. 187. Faſſadenſtück aus Würzburg. 
kung ausübt Gopfſtil. Ende des 18. Jahrh.) 
(Fig. 182 u. 


186). Aber kaum war derſelbe ausgereift, da brach auch 
ſchon die Revolution herein, die in wildem Haſſe gegen alles 
Höfiſche auch dem letzten der drei Königsſtile, dem „Zopfe“, 
ſein Ende bereitete. 

15* 
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In Deutſ chland kommt der Klaſſizismus durchſchnitt⸗ 
lich erſt ein Jahrzehnt ſpäter zur Erſcheinung. Die Tra⸗ 
ditionen der * erhalten ſich hier hartnäckiger als in 

Frankreich. Zwar 
machen ſich ſchon von 
1755 an in Architektur 
und Dekoration antiki⸗ 
ſierende Neigungen 
geltend; dieſelben äu⸗ 
ßern ſich aber faſt 
nur in der Wiederauf⸗ 
nahme der klaſſiſchen 
Bauglieder und ihrer 
Zierformen, gerad⸗ 
liniger Geſimſe und 

Rahmen, Verein⸗ 
fachung des Orna⸗ 
ments und vielfach 
auch Rückkehr zu ba⸗ 
rocken Verzierungen. 
Das Rokoko behält j je⸗ 
doch, namentlich in der 
Ausſchmückung klei⸗ 
nerer Räume, das 
Übergewicht, bis es 
etwa um 1770 voll⸗ 

n ends verſchwindet. 
Fig. 188. — Stil Louis XV). Freilich können dieſe 
Grenzen nur in ſehr be⸗ 
dingtem Maße gezogen werden; denn in Deutſchland fehlt eine 
tonangebende Zentrale in der Kunſtpflege und infolgedeſſen 
auch die Einheitlichkeit in der Entwicklung der Kunſt. Nur 
an den Fürſtenſitzen bemerken wir, beſonders im Mobiliar, 
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einen engen Anſchluß an die franzöſiſchen Vorbilder; im 
Kirchen⸗ und Privatbau entſteht aber jene ſteife und nüchterne 
und im vollen Sinne des Wortes traurige Verbindung der 
antiken Bauglieder mit dem Stile Louis XVI. und meiſt 
völlig entarteten Barock⸗ und Rokokoformen, welche wir 
hauptſächlich unter dem bezeichnenden Namen „Zopfſtil“ ver⸗ 
ſtehen (Fig. 187). Gegen Ende des 18. Jahrhunderts tritt 
der franzöſiſche Einfluß in Architektur und Kleinkunſt etwas 
ſtärker hervor. Derſelbe erreicht jedoch keine erhebliche Ver⸗ 
beſſerung. Die Architektur hat ſich total erſchöpft. 

Die Plaſtik und Malerei zeigen ein erfreulicheres 
Bild; auf ſie übt das Streben nach reinen klaſſiſchen Formen 
eine läuternde Wirkung aus. Das Kunſtgewerbe und 
die Kleinkünſte gehen aber infolge gänzlicher Ermattung 
der Phantaſie unaufhaltſam ihrem völligen Ruin entgegen. 

Von den in die zweite Hälfte des 18. Jahrhunderts 
fallenden Kunſtbeſtrebungen der übrigen Länder kommt 
nur noch England in Betracht, wo ſich einerſeits ein eigener 
Klaſſizismus im Sinne des Palladio entwickelt, in mannig⸗ 
facher Annäherung an den Stil Louis XVI., anderſeits in 
der Wiederbelebung der mittelalterlichen Formen die erſten 
Vorläufer entſtehen für die Romantik des 19. Jahrhunderts. 


Der Empireſtil. 

Nachdem der unglückliche König Louis XVI. auf dem 
Schafott geendet hatte, um Buße zu tun für die Sünden 
ſeiner Väter, kam über Frankreich eine Zeit der heftigſten 
politiſchen Wirren und Umwälzungen, in der von einer 
ruhigen Fortentwicklung der Kunſt keine Rede ſein konnte. 
Erſt als die Schreckensherrſchaft geſtürzt war und Napoleon 
Bonaparte ſich die königliche Gewalt angeeignet und begonnen 
hatte, Staat und Geſellſchaft nach dem Vorbild der einſtigen 


230 Der Empireſtil. 


römiſchen Republik zu organiſieren und ein Kaiſerreich zu 
gründen von der Größe und Macht des römiſchen Weltreiches, 
da wurde auch die Pflege der Kunſt wieder aufgenommen. 
Die von dem neuen Cäſar errichteten Bauwerke großen Stils 
beginnen mit einer unmittelbaren Nachahmung der römiſchen 
Antike, ihrer Triumphbogen, Ehrenſäulen und dergleichen 
(Vendomeſäule, Magdalenenkirche und Börſe). Die kleineren 
Bauten knüpfen an die Stilformen Louis XVI. an, gelangen 
aber bald zu einer neuen Ausdrucksweiſe, in der das Streben 
nach reinen klaſſiſchen Formen noch ſtärker hervortritt, als 
in dem klaſſiziſtiſchen Zopf des vorigen Jahrhunderts. Jedoch 
führt dieſes Streben nicht etwa zu einem tieferen Verſtändnis 
der Antike, ſondern zu einem Rückfall in einen falſchen Klaſſi⸗ 
zismus, der ſich in der zuſammenhangsloſen und rein äußer⸗ 
lichen Übertragung der antiken Formenelemente auf Archi⸗ 
tektur und Innendekoration zu erkennen gibt. 

In den Faſſaden tritt die Vorliebe für die ſchwer⸗ 
fälligen doriſchen Formen in faſt aufdringlicher Weiſe zu 
Tage; den doriſchen, meiſt unkannelierten Säulen begegnet 
man ſchon an den Portalen einfacher Wohnhäuſer, denen 
man durch Vorbauen von zwei Säulen mit Gebälk und 
Giebel ein imponierendes klaſſiſches Ausſehen zu geben ſuchte. 
An Kirchen und Paläſten werden aber ganze Säulenhallen 
vorgebaut, für welche man meiſtens die römiſch⸗korinthiſche 
Ordnung verwendet. Man glaubte, den Klaſſizismus mög⸗ 
lichſt ſtreng auffaſſen zu müſſen und ſogar die Antike korri⸗ 
gieren zu ſollen, indem man die Säulenſchäfte ohne Entaſis 
(ſ. S. 26) verjüngte, wodurch dieſelben einen ſtarren Ein⸗ 
druck machen. Für die Fenſter wird, namentlich im erſten 
Stock, der römiſche Rundbogenſchluß mit den entſprechenden 
Gliederungen beſonders häufig verwendet. Die Gurtgeſimſe 
treten zurück; an den Hauptgeſimſen werden die römiſchen 
Formen des Konſolengeſimſes bevorzugt. Eine hohe Attika 
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und ziemlich fteile, ſtreng durchgeführte Giebel bilden die 
oberſten Faſſadenbekrönungen. Die Mauerflächen bleiben 
kahl oder werden durch Halbſäulen und leichte Quaderung 
etwas belebt. Figürliche und ornamentale Dekoration finden 
wir nur ſehr ſparſam verwendet; außer den römiſchen 
Ziergliedern, großen Roſetten und ſteifen Lorbeerkränzen 
und ⸗Girlanden begegnen wir nur noch antikiſierenden Relief⸗ 


Fig. 189. Arc de I Etoile in Paris. 


platten, die vertieft eingeſetzt werden, vaſenbildartigen Relief- 
frieſen und jenem typiſchen Empireornament, von welchem 
wir in Fig. 193 ein Beiſpiel geben. Der für dieſen Stil 
bezeichnendſte Bau iſt der Triumphbogen auf der Place de 
Etoile in Paris, welcher unter Napoleon „zum Ruhme der 
großen Armee“ durch Chalgrin errichtet wurde (Fig. 189). 

In der Innendekoration offenbart ſich ein beſon⸗ 
deres Intereſſe an der Dekorationsweiſe des Altertums. Hier 


232 Der Empireſtil. 


pompejaniſchen 


finden wir treue Kopien der 

Wandmale⸗ 

reien, die jedoch, weil ein ganz 
veränderter Maßſtab zu 

Grunde gelegt iſt, oft nur von 

== Dürftiger Wirkung find. In 

Fig. 190. Vaſe im Empireſtil. Malerei und Plaſtik erinnern 


Siegestrophäen, Adler, Lor⸗ 


beerkränze u. dergl. an die Napoleoniſchen 
Kriege, Pyramiden, Kapitäle mit Lotosblumen 
und Sphinxen an den Feldzug des Kaiſers in 
das Land der Pharaonen. Auch chineſiſche Ein⸗ 
flüſſe machen ſich bemerkbar. Die Dispoſition 
des Ganzen zeigt den Stil Louis XVI. mit 
geſuchter Annäherung an die römiſche Antike. 
Der Mangel an individueller Kunſtphantaſie 


erzeugt eine eigentümliche Trockenheit und Kälte, X 


welche noch erhöht wird durch eine auffallende 
Farbenſcheu, die jedes wärmere Kolorit zu 
meiden ſcheint. Faſt alles iſt weiß, und wo 
noch Gold verwendet wird, tritt es in derber 
Breite auf. 

Das Ornament des Empire unter⸗ 
ſcheidet ſich von dem des Stils Louis XVI. 
hauptſächlich dadurch, daß neben den auch hier 
in erſter Reihe vorkommenden naturaliſtiſchen 
und ſtiliſierten Laubkränzen, Draperien und 
Bandſchleifen noch die antiken Palmetten ver⸗ 
wendet werden, oft gebildet aus mageren 
Akanthusblättern, ferner Roſetten in reichſter 
Auswahl, ſich kreuzende Fackeln, Widderköpfe, 
Vaſen mit mäanderartig gebrochenen Henkeln 
(Fig. 190) und namentlich auch die ägyptiſchen 


Fig. 191. 
Füllungs⸗ 
Ornament 
(Empire). 
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Dekorationsmotive, — 
Sphinxe u. dergl. Das 
dünne Blattwerk, die 
durchſichtigen, dürftigen 
Girlanden heben den Na⸗ 
turalismus des Empire 
von dem Louis XVI. ab 
(Fig. 191). 

Die Möbel, gewöhn⸗ 
lich aus poliertem Maha⸗ 
goniholz gefertigt, zeigen 
eine unmittelbare Über- Fig. 192. Empire-Tiſch aus dem Schloſſe 
tragung der antiken Archi⸗ 3 
tekturformen in ſteifem, rein konſtruktivem Aufbau. Die 
Tiſchfüße und ſonſtigen Stützen ſind vierkantige Pfeiler oder 
Säulen, letztere oft ſchwarz poliert, mit Kapitäl und Baſis 
aus vergoldeter Bronze (Fig. 192). Die Flächen der Kaſten⸗ 
möbel bleiben meiſt glatt und erhalten, wie auch alles übrige 
Mobiliar, nur aufgeſetzte zierliche Metallbeſchläge und Bronze 
ornamente, die durch ihre feine, ſtreng in antikem Sinn be⸗ 
handelte Ziſelierung oft einen hohen künſtleriſchen Wert haben 
und mit Recht unſere volle Bewunderung erregen. Der Ge⸗ 
ſamteindruck bleibt aber hinter dem Wert der Bronzen in der 
Regel ſehr erheblich zurück. Die Empiremöbel zeigen wohl 
eine aparte Kunſtweiſe und erreichen vielleicht auch in mancher 
Beziehung, auch wenn ſie nicht in fürſtlichen Wohnungen 
ſtehen, einen 

vornehmen 

Eindruck; 
aber jenen 
Standuhren 
> aus Ala⸗ 
Fig. 193. Bronzeornament (Empire). baſterſäulen 
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mit dem armſeligen friesähnlichen Aufſatz aus dünnem 
Meſſingblech und traurigen Genien, die das Empire wohl 
am treffendſten charakteriſieren, und in denen ſich die unzu⸗ 
längliche Auffaſſung der Antike am ſprechendſten zu erkennen 
gibt, wird man kaum mehr als ein rein kunſthiſtoriſches 
Intereſſe entgegenbringen können. 

Man glaubte damals gewiß, daß man ſich ſtreng in 
den Bahnen der Antike bewege, und doch hat man ſich kaum 
einmal ſchwerer gegen dieſelbe verſündigt, wie gerade hier; 
denn es fehlt dieſen unverſtandenen Nachbildungen der tiefe 

= Geiſt der Antike, die rein 
organiſche Entwicklung 
der Formen, das bis ins 
kleinſte abgeklärte Ver⸗ 
hältnis des Ganzen zu 
den einzelnen Gliedern 
und vor allem das fein 
entwickelte Kunſtgefühl, 
das der Antike die wun⸗ 

3 3 derbare Vollendung gab. 
Das Empire iſt eben 

. vo oleon: f x 

e ur Be vn br Bee pen per ei eine Uhr 
tors, der feine hervor⸗ 
ſtechendſten Charakterzüge, den völligen Mangel an Idea⸗ 
lismus, die nahezu abſolute Gefühlloſigkeit, die kälteſte 
Berechnung und ſeine eigenſinnige Willenskraft mit gravie⸗ 
rendem Stempel auch ſeiner Kunſt aufdrückte. Die Be⸗ 
nennung dieſer Kunſtweiſe nach ihrem Beherrſcher als 
Napoleon-, Imperial⸗ oder Kaiſerſtil iſt deshalb nirgends jo 
gerechtfertigt, wie hier. Napoleon wollte denſelben zum Welt⸗ 
ſtil erheben und fand auch in den von ihm abhängigen 
Ländern, namentlich in Deutſchland, willige Nachahmer. 
Allein nur in der Innendekoration und dem Mobiliar ge⸗ 
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langt derſelbe zu nachhaltigerem Einfluß; für die Architektur 
iſt die Zeit ſeiner Entwicklung und Einwirkung zu kurz. 
Denn der Empireſtil überdauert das Kaiſerreich (1804 bis 
1815) nicht lange; der nunmehr erwachende Neuklaſſizismus 
und die Romantik des 19. Jahrhunderts machen dieſer nüch⸗ 
ternſten aller Kunſtweiſen ein Ende. 


Die Stilrichtungen im 19. Jahrhundert. 


Das Bild, welches das Kunſtleben im Anfang des 
19. Jahrhunderts und insbeſondere nach dem Zuſammen⸗ 
bruch des franzöſiſchen Kaiſerreichs darbietet, iſt ein keines⸗ 
wegs erfreuliches. In Frankreich hatte die Revolution nicht 
nur mit der höfiſchen Macht, ſondern auch mit der höfiſchen 
Kunſt gründlich aufgeräumt, ohne daß für dieſelbe dem Volke 
auch nur einigermaßen ein Erſatz geboten worden wäre. In 
Deutſchland hatten die Napoleoniſchen Kriege und ihre Nach⸗ 
wirkungen das wenige, um was ſich die deutſche Volkskraft 
feit dem 30 jährigen Kriege erholt hatte, vollends zerſtört. 
Die Kunſt, die im Schoße des Volkes keinerlei Pflege mehr 
fand, geriet in eine beiſpielloſe Verſumpfung, in der ſchließ⸗ 
lich jede äſthetiſche Empfindung abgeſtumpft wurde und ein 
ſchonungsloſer Vandalismus ſich breit machte, von dem die 
unbarmherzig zugeputzten Stukkaturen und Schnitzereien und 
die mit weißer Kalk⸗ oder himmelblauer Leimfarbe über⸗ 
tünchten Wandgemälde uns heute noch ein trauriges Zeugnis 
geben. Nur Italien, das ſich nie ſo weit von den Bahnen 
der Antike entfernt hatte, blieb ſeiner angeſtammten natio⸗ 
nalen Kunſt treu und wurde zu einer Art neutralen Zone, 
nach welcher bald wieder, wie einſtens, die nordiſchen Künſtler 
ihre Wallfahrten unternehmen ſollten, um hier aufs neue 
Vorbilder zu ſuchen für die Regeneration der ſo tief herunter⸗ 
gekommenen Kunſt ihres Heimatlandes. Da aber das Stil⸗ 
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gefühl und Stilbewußtſein der großen Maſſe völlig abhanden 
gekommen war, dauerte es geraume Zeit, bis die Notwendig⸗ 
keit einer ſolchen überhaupt erkannt und der Ruf nach Neu⸗ 
belebung der Kunſt ein allgemeiner wurde. England, das 
ſchon im Ausgang des 18. Jahrhunderts mit ſeinem Klaſſi⸗ 
zismus treffliche Erfolge erzielte, gab ein anregendes Beiſpiel, 
das allmählich befruchtend zurückwirkte auf den Kontinent. 

Es waren verhältnismäßig wenige, aber hochbedeutende 
Männer, die in der Erkenntnis, daß nur an Hand der Antike 
ein glücklicher Pfad für die Gewinnung einer neuen, zeitge⸗ 
mäßen Kunſtrichtung gefunden werden könne, im Dienſte er⸗ 
leuchteter und kunſtliebender Fürſten einen Neuklaſſizis⸗ 
mus ins Leben riefen, der gerade in Deutſchland glänzende 
Vertreter fand: in Berlin iſt es K. Fr. Schinkel, der mit 
feinem Sinn und wahrhaft künſtleriſcher Begeiſterung die 
helleniſchen Kunſtformen auf die Werke der modernen Bau⸗ 
kunſt übertrug (Muſeum, Schauſpielhaus zu Berlin), in 
München der in ähnlichem Sinne wirkende Leo v. Klenze 
(Ruhmeshalle in München, Walhalla bei Regensburg), in 
Dresden und Wien Gottfr. Semper, neben Schinkel 
wohl die bedeutendſte Schöpferkraft der neueren Zeit, in 
deſſen Bauwerken (Theater in Dresden, Muſeum und Burg⸗ 
theater zu Wien, Polytechnikum zu Zürich) die italieniſche 
Hochrenaiſſanee in neuem Gewande und edelſter Durchbildung 
erſcheint. 

Dieſem Neuklaſſizismus, der auch in andern Orten, 
namentlich in Karlsruhe und Stuttgart (Fr. Weinbrenner 
bezw. C. Leins) hervorragende Vertreter fand, erwuchs jedoch 
bald ein heftiger Widerſpruch in einer Partei, welche im 
Anſchluß an die romantiſchen Beſtrebungen in der Literatur 
Fühlung ſuchte mit dem neuerwachten religiöſen Geiſte. Von 
ihr wurde die Wiederbelebung der chriſtlich-mittel⸗ 
alterlichen Stile als höchſtes Ideal geprieſen und gleich⸗ 
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zeitig durch ſehr bedeutende Denkmale in der Praxis ver⸗ 
wirklicht: In Deutſchland von F. von Gärtner in München, 
K. W. Haſe in Hannover, J. F. Eiſenlohr in Karlsruhe, 
Fr. von Schmidt in Wien. Nach denſelben Prinzipien 
wirken in Frankreich Viollet⸗le⸗Due, in England Ch. 
Barry und W. Pugin. So gehen alſo bis tief in die 
zweite Hälfte des 19. Jahrhunderts in der Baukunſt klaſſiſche 
und romantiſche Stilrichtungen nebeneinander her, ohne daß 
es einer derſelben gelungen wäre, ſich ein bleibendes Über» 
gewicht zu erwerben und tiefer in das Volksleben einzudringen. 

Die Bildnerei verdankt der Wiederaufnahme des 
Klaſſizismus einen neuen Aufſchwung. Die rein dekorative 
Plaſtik des Barock und Rokoko mit den oft bedenklich ge⸗ 
ſteigerten Formen und der vor allem aufs Effektvolle ge⸗ 
richteten, rein äußerlichen Behandlung hatte ſich ſchon gegen 
Ende des vorigen Jahrhunderts überlebt. Die veränderte 
Zeitſtrömung, welche in der Mitte des vorigen Jahrhunderts 
in der Baukunſt den epochemachenden Umſchlag hervorrief, 
ergriff auch die Bildnerei; man ſtrebte wieder nach einem 
tieferen Inhalte und ſtrengeren, reineren Formen nach dem 
unvergleichlichen Vorbild des klaſſiſchen Altertums. Dieſer 
Neuklaſſizismus der Bildnerei findet ſeine hervorragendſten 
Vertreter in Canova, Dannecker, Thorwaldſen, G. 
Schadow und Ch. Rauch, d. ſ. die Meiſter, die beſtimmend 
einwirken auf die Mehrzahl der Bildhauer des 19. Jahr⸗ 
hunderts. 

Die Malerei, welche ſich in der Barod- und Rokoko⸗ 
epoche ganz in den Bahnen einer zwar brillanten, aber doch 
rein äußerlichen, koketten Kunſt bewegte, gelangt mit Eintritt 
des Klaſſizismus zu einem Wendepunkt, mit welchem eine 
Einlenkung erfolgt in die klaſſiſche Richtung der Antike 
im Sinne der Raffaelſchen Kompoſitionen. Dieſe Bewegung 
wurde angebahnt durch A. Mengs und Angelika Kauff⸗ 


238 Die Stilrichtungen im 19. Jahrhundert. 


mann, deren Werke jedoch noch durch die manieriſtiſche Be⸗ 
handlung die Übergangsſtufe darſtellen. Ein völliger Um⸗ 
ſchwung tritt aber in den Schöpfungen des idealen Asmus 
Carſtens ein, in denen ſich ein enger Anſchluß an die Antike 
zu erkennen gibt. In Frankreich iſt es J. L. David, deſſen 
Werke unmittelbar von den durch die Revolution hervorge- 
rufenen Ideen erfaßt werden, und die in ähnlicher Weiſe 
bahnbrechend werden für die franzöſiſche Kunſt. Um die Mitte 
des 19. Jahrhunderts erhält die romantiſche Strömung, die in 
der künſtleriſchen Verherrlichung der Anſchauungen des Mittel⸗ 
alters die vornehmſte Aufgabe der Kunſt ſieht, das Übergewicht; 
dieſelbe wird hauptſächlich gepflegt durch F. Overbeck, 
W. Schadow, P. von Cornelius und J. Schraudolph. 
Auch für die Baukunſt und das Kunſtgewerbe bahnt 
ſich allmählich in der zweiten Hälfte des 19. Jahrhunderts 
ein Aufſchwung an. In der ganzen erſten Hälfte hatte ſich 
die Geſamtheit des Volkes den oben betrachteten Einzelbe⸗ 
ftrebungen hervorragender Männer ziemlich teilnahmlos 
gegenübergeſtellt. Für ſie mußte eben ein neuer, das ganze 
Kulturleben fördernder Faktor kommen, der wieder die Führung 
der Kunſt übernahm, die im Altertum der nationale Staat, 
alsdann die religiöſe Idee, im Mittelalter die Kirche, in der 
Renaiſſancezeit das Bürgertum der freien Städte und zuletzt 
das abſolute Königtum übernommen hatte, und dieſer Faktor 
kam mit dem Eindringen freiheitlicher Ideen in die Volks⸗ 
ſeele und mit dem Auftreten des Geſamtvolkes für dieſelben. 
In engem Zuſammenhang mit dem Ringen des Volkes nach 
politiſcher Freiheit erwacht die Teilnahme desſelben an den 
künſtleriſchen Beſtrebungen, und mit der Steigerung der 
Volksanſprüche, alſo jener Bewegung, die im Jahre 1848 
zum Abſchluß kommt, wird dieſelbe zu einem allſeitigen, leb⸗ 
haften Intereſſe für die Kunſt. Die eifrige Gründung von 
reich ausgeſtatteten Muſeen und wohlorganiſierten Kunſt⸗ und 
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Kunſtgewerbeſchulen, in der Staat und Private miteinander 
wetteifern, zeigt deutlich, mit welcher Macht das Intereſſe 
an tatkräftiger Kunſtpflege zum Durchbruch gekommen iſt. 
Die mit dem zunehmenden Wohlſtand allgemein gewordene 
Freude an der künſtleriſchen Ausgeſtaltung des Lebens äußerte 
ſich naturgemäß in erſter Reihe in einem eingehenden Stu⸗ 
dium der Architektur früherer Zeiten, mit Hilfe deſſen man 
den verloren gegangenen Weg zu einer einheitlichen, natio⸗ 
nalen Kunſtweiſe wiederzufinden hoffte. Da aber der 
künſtleriſche Geſchmack nicht mehr wie früher durch Tradition 
und eine geradezu zum Geſetz gewordene faſt ausſchließliche 
Formenſprache geläutert und in ganz beſtimmte Richtung ge⸗ 
lenkt wurde, machte ſich, namentlich in der Baukunſt, eine 
ſtiliſtiſche Vielſeitigkeit, wenn nicht Halbheit und Zerfahren⸗ 
heit breit, die im ganzen Gebiet der Kunſtgeſchichte noch nicht 
da war. Um den Anforderungen des einzelnen zu genügen, 
wurden die hiſtoriſchen Stile neu ins Leben gerufen. Allein 
dieſe „Wiederbelebung“ trieb bei der ungeſunden Haſt 
nach Neuerungen und dem wie die Mode wechſelnden Ge⸗ 
ſchmack höchſt wunderliche Blüten, von denen uns die oft 
alle möglichen Stilarten aufweiſenden Straßenzüge unſerer 
modernen Städte manchmal recht unerfreuliche Beiſpiele 
geben. Erſt in den letzten zwei Dezennien hat ſich allmählich 
ein klares Urteil über die Bedeutung der hiſtoriſchen Stile 
und die Notwendigkeit, dieſelben ſtets in ihrem Kulturzu⸗ 
ſammenhang aufzufaſſen, herausgebildet, und noch kurz vor 
dem Ausgang des 19. Jahrhunderts ſetzte infolgedeſſen eine 
zweite Renaiſſance ein, die nicht nur die klaſſiſchen, ſondern 
auch die mittelalterlichen Stile mit ſouveräner, künſtleriſcher 
Kraft in einem unſern heutigen Anſchauungen entſprechenden 
Gewande zu neuer Geſtaltung bringen ſollte. 

Die unumſtrittene Alleinherrſchaft hat dieſelbe aber 
nicht erreicht. 
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Neben ganz hervorragenden Leiſtungen im Sinne der 
Alten machte ſich, hauptſächlich infolge der Berührung mit 
den engliſchen, amerikaniſchen und japaniſchen Kunſterzeug⸗ 
niſſen durch die Weltausſtellung in Chicago i. J. 1893, 
ein energiſches Streben geltend nach ſelbſtändiger, künſt⸗ 
leriſcher Ausdrucksweiſe. Unterſtützt wurde dasſelbe durch 
die an die Baukunſt herangetretenen eigenartigen Aufgaben 
für die aus den neuzeitlichen Verkehrsverhältniſſen hervor⸗ 
gegangenen Bautypen, die Bahnhofhallen, großen Geſchäfts⸗ 
häuſer, Banken, Börſengebäude u. dgl., welche ganz außer⸗ 
gewöhnlichen Bedürfniſſen genügen ſollen, die keine Beziehung 
mehr haben zu den Tempeln, Kirchen und Paläſten der 
Vergangenheit. Es war naturgemäß, daß ſolche neuen Auf⸗ 
gaben auch zu neuen künſtleriſchen Verſuchen führen mußten 
in der Raumgeſtaltung und Formgebung. Dieſelben haben 
aber für die Entwicklung neuzeitlicher Kunſtformen nicht 
die eigentliche Urſache geboten, ſondern nur den äußern 
Anſtoß, einen der Beweggründe für die neuen Forderungen. 
Die Wurzeln derſelben liegen tiefer und find vor allem in, 
dem Umſchwung des ganzen Gefühls⸗ und Geiſteslebens 
zu ſuchen, der ſich im Zeitalter der Lokomotive, der Maſchine, 
des Dampfes und der Elektrizität vollzog, und der um die 
Wende des 20. Jahrhunderts in einem energiſchen Drängen 
nach eigenen Formen zur Geltung kam. 
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Tiefeinſchneidende Wandlungen in der ganzen Kultur⸗ 
anſchauung haben in Verbindung mit neuartigen Bauauf⸗ 
gaben und Bereicherung der techniſchen Mittel ſtets zu 
Um⸗ und Neubildungen der Kunſtformen geführt, die fort⸗ 
geſponnen und weiterentwickelt wurden, bis der gewollte 
Zweck erreicht und ein dem neuen Zeitgeiſte entſprechender 
künſtleriſcher Ausdruck gefunden war. Während aber die 
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früheren Stilwandlungen einen einheitlichen, ſtetigen Über⸗ 
gang darſtellen vom Alten zum Neuen, vollziehen ſich heute 
die unter den oben bezeichneten Verhältniſſen geforderten 
Neuerungen, namentlich in der Architektur und dem Kunſt⸗ 
handwerk, unter dem harten Ringen einer jungen, kampfes⸗ 
mutigen Schar von Künſtlern mit heftig widerſtrebenden 
Anſchauungen. Auf der einen Seite verlangt man nach 
durchaus neuen, noch nicht dageweſenen Bildungen, auf der 
andern fordert man ein pietätvolles Feſthalten an dem künſt⸗ 
leriſchen Erbe der Vergangenheit, welches allein die wahre 
und echte Grundlage für eine inhaltvolle und fruchtbringende 
Weiterentwicklung geben könne. Das rückſichtsloſe Über⸗ 

bordwerfen der Überlieferung und die Losſagung von den 
geiſtigen Errungenſchaften der Vergangenheit führte bei den 
auf der äußerſten Linie der „Modernen“ ſich bewegenden 
Künſtlern ſo manche revolutionäre Vernichtung und Willkür 
herbei, welche inſofern oft als ſehr inkonſequent erſcheinen 
mußte, als dieſelben zum Teil auf ägyptiſche oder altaſſyriſche 
Formen zurückgriffen, alſo auf längſt vergangene, unſerer 
heutigen Empfindung und Auffaſſung durchaus fremde Kultur⸗ 
formen. Auf ungleich günſtigerer Baſis befanden ſich von 
Anfang an diejenigen, welche ihre Leitmotive aus der älteſten 
Überlieferung der Kunſt der germaniſchen Volksſtämme ſuchen 
und deren Typen unter entſprechender geiſtiger Umarbeitung 
für ihre künſtleriſchen Gedanken verwerten. Eine andere, 
hauptſächlich von Wien ausgehende Richtung ſtützt ſich in der 
dekorativen Ausdrucksweiſe auf die Stilformen Louis’ XVI. 
und des Empire, die durch freie Behandlung antiker Formen⸗ 
elemente und durch Einfügung neuartiger Verbindungen von 
Eiſen und Stein ein eigentümliches, durchaus modernes 
Gepräge erhalten. In Süddeutſchland gewinnt namentlich 
die von der Darmſtädter Künſtlerkolonie gegründete Stil⸗ 
richtung großen Einfluß; dieſe läßt im Vollgefühl der 
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Selbſtändigkeit und Reife alles Überlieferte außer acht und 
bezeichnet die Ableitung neuer Stilformen aus dem unmittel⸗ 
baren Wohlgefallen am Zweckmäßigen und Nützlichen als 
den einzigen Weg, der zu einer zeitgemäßen und Zukunft 
verſprechenden Regeneration der Bau- und Innenkunſt führen 
könne. In einer zum Gebrauche einladenden Formgebung, 
im Betonen der Konſtruktion, Ausnützen aller Eigentümlich⸗ 
keiten und Schönheiten der Materialien und unſerer hoch⸗ 
entwickelten Technik erkennt dieſelbe die künſtleriſchen Ele⸗ 
mente eines freien, innerlich wahren und fruchtbaren 
modernen Stils. 

Das ganze künſtleriſche Schaffen der Gegenwart iſt 
alſo ein außerordentlich buntes; wir ſtehen der Entwicklung 
desſelben noch zu nahe, um einen vollen Überblick zu erhalten. 
Präziſe, übereinſtimmende Stilformen ſind noch nicht ge⸗ 
wonnen. Die ganze Formgebung erſcheint uns oftmals 
ſehr ungelenk, mit archaiſtiſchen Härten. Wenn man aber 
mit prüfendem Auge die Erſcheinungen ſichtet, in denen das 
Streben nach neuer, ureigenſter Kunſt zum Ausdruck kommt, 
ſo laſſen ſich doch gemeinſame Züge erkennen, welche alle 
Merkmale in ſich tragen von durchaus lebenskräftigen Wur⸗ 
— einer neuen, erſprießlichen und Zukunft verſprechenden 

nit. 

Die aus den neuen Ideen hervorgegangenen Stil⸗ 
wandlungen äußern ſich zuerſt in der Innendekoration, und 
zwar ganz beſonders in der Innendekoration des modernen 
Wohnhauſes. An ihr werden die neuen Prinzipien ent⸗ 
wickelt und erſt ſpäter in die Faſſadenarchitektur übertragen. 
Wir werden deshalb das, was man bis jetzt als Eigentüm⸗ 
lichkeiten des neuen Stils bezeichnen kann, zunächſt an der 
Iunnenkunſt betrachten. 

Dieſe ſucht ſchon in der ganzen Grundrißdispoſition 
hinſichtlich der Zahl und Größe und des Ineinander⸗ 
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ordnens der Räume alle Wohnungsbequemlichkeiten einer 
auf die Perſönlichkeit geſtimmten Häuslichkeit im höchſten 
Sinne zu bieten und ein möglichſt günſtiges Raum⸗ 
gefühl zu erzeugen durch Schaffung ungleicher Höhen, wie 
auch durch reichliche Ausnutzung überraſchender Licht⸗ und 
Farbenwirkungen. Jeder einzelne Raum wird in einem 
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Fig. 195. Moderne Inneneinrichtung. (Aus Zeitſchr. für Innendekoratton.) 


ſorgfältig abgewogenen, ſatten Farbenton abgeſtimmt, der 

ebenſowohl auf den ſpeziellen Wohnzweck desſelben berechnet 

iſt, wie auf einen harmoniſchen und effektvollen Wechſel in 

der Aufeinanderfolge der Räume. Durch die einfarbigen 

(Uni⸗) Tapeten mit den indifferenten Muſtern, über die das 

Auge hinweggleitet, ohne Intereſſe an der Einzelform zu 
16* 
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nehmen, wird eine ſehr ruhige Stimmung erzielt. Die An⸗ 
ordnung und Geſtaltung der Fenſter erfolgt nur nach dem 
Lichtbedürfnis. Um eine organiſche und geſchloſſene Raum⸗ 
dekoration zu ſchaffen, werden diejenigen Einrichtungsgegen⸗ 
ſtände, welche ihrer ganzen Natur nach nicht beweglich zu 
geſtalten ſind, alſo namentlich die 
Kaſtenmöbel und Schränke für die 
Aufbewahrung, meiſt als Einbauten 
behandelt oder ſonſtwie unlöslich mit 
der Wand verbunden. 

Die Formgebung zeigt eine völlige 
Befreiung von der Überlieferung, ins⸗ 
beſondere der Renaiſſance, deren 
Ausdrucksweiſe als überlebt und nicht 
mehr zeitgemäß betrachtet wird. Für 
ſie habe als oberſtes Geſetz die 
Forderung zu gelten, daß alle Gebilde 
der idealen Nützlichkeitsform mög⸗ 
lichſt nahe zu bringen find und dieſer⸗ 
alsdann mit dem Material und der 

Ausführung ein entſprechender 
Schmuck gegeben werden müſſe, der 
ſie in das Reich des Schönen erhebt. 
In der Geſtaltung der Grundform, 

der rhythmiſchen Bewegung konſtruk⸗ 
duc uu. Kun u. and.) . tiv geführter Linien, welche den tef- 

toniſchen Aufgaben der Geräteteile 
lebendigen Ausdruck geben, ſieht der Künſtler den beſten 
Schmuck. Die ganze innere Einrichtung erhält dadurch eine 
kernige, lebhafte Zeichnung (Fig. 195). Die bindenden Teile, 
Beſchläge u. dgl. erfreuen ſich beſonders augenfälliger Be⸗ 
tonung. Im übrigen wird aber in dem Streben, alles Un⸗ 
organiſche abzuſtreifen und ein einheitliches und einfaches 
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Ganzes zu ſchaffen, auf ornamentalen Aufputz faſt ganz 
verzichtet. Die Schönheit und Echtheit des Materials, eine 
farbenfrohe Behandlung desſelben unter ergiebiger Aus⸗ 
nutzung aller zur Verfügung ſtehenden Bauſtoffe, insbeſon⸗ 
dere der neuzeitlichen Glastechnik, und eine muſterhafte 
Ausführung, auf welche das moderne Kunſthandwerk mit 
berechtigtem Stolze ſchaut, geben der Einrichtung die künſt⸗ 
leriſche Vollendung. 

In der Entwicklung des Ornaments hat die mo» 
derne Kunſt eine einheitliche Auffaſſung 
noch nicht erreicht. Es laſſen ſich hierin 
verſchiedene Richtungen unterſcheiden. 
Die eine derſelben lehnt ſich an die 
gute alte Überlieferung an, ſchafft aber 
durchaus neue Formen, die den Geiſt 
der Zeit und des Urhebers ausatmen 
und eine vorzügliche Grundlage geben 
für eine gedankenvolle und erſprießliche 
Weiterentwicklung (Fig. 196). Die 
andere erklärt das Ornament als ſolches 
überhaupt für überflüſſig und durch 
die Konſtruktions⸗ und Dekorations⸗ Fig. 197. Kapitälbildung 
linien erſetzt, oder fie behandelt es ( Die Kunſd. 
als einen plaſtiſchen und bildſamen Stoff, der an den Ver⸗ 
knüpfungen und Endigungen ſich in knorpelartige, an den 
Bau der Knochen erinnernde Bildungen verwächſt (Fig. 197). 
Eine weitere Richtung ſieht in einem weſenloſen, durch 
Verſchlingungen und Verdoppelungen gebildeten Linienſpiel 
und bei farbiger Behandlung in der Wechſelwirkung der 
hellen und dunklen Flächen das Hauptmoment der Dekoration. 
Kommen vegetabiliſche Stoffe zur Verwendung, ſo werden 
dieſelben meiſt ſo verallgemeinert, daß man die vorbildliche 
Pflanzenart kaum mehr erkennen kann und faſt nur ein ge⸗ 
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fälliger Rhythmus zwiſchen den Linienzügen und den dunklen 
oder hellen Flecken ins Auge fällt (ſ. Fig. 198 und Schluß⸗ 
figur). Da wo das Ornament in ſelbſtändiger Form, als 
eigentliche Verzierung, auftritt, macht ſich eine ausgeſprochene 
Freude an freien naturaliſtiſchen Motiven geltend, die zum 
Teil ſtrenge ſtiliſiert, zum Teil unter ſcharfer Betonung des 
Charakteriſtiſchen wiedergegeben werden (Fig. 199). Dieſes 
moderne Pflanzenornament hat gegenüber dem der Renaiſ⸗ 
fance den Vorzug augenfälliger Klarheit und Einfachheit. 
Wie ſehr es dem Geſchmack der Zeit entſpricht und wie 
ergiebig ſich ſeine Verwendung bis jetzt erwieſen hat, iſt am 
beſten im moder⸗ 
nen Kunſthand⸗ 
werk erſichtlich, 
das namentlich in 
der Keramik und 

Schmiedekunſt 
(Fig. 200), in den 
Fig. 198. Moderner Fries. Zinn⸗ und Sil⸗ 
a bergeräten und 

10 den Gold- und Luxusartikeln aller Art auf die günſtigſte 
Weiſe befruchtet wurde. 

In der Außenarchitektur treten die übereinſtim⸗ 
menden künſtleriſchen Gedanken weniger klar vor Augen, 
als in der Innendekoration. Überall zeigt ſich ein das 
heutige Kunſtverſtändnis kennzeichnender Wandel in der 
Vorliebe für friſche Formen, in dem Gruppieren der Bau⸗ 
maſſen nach rein maleriſchen Geſichtspunkten, dem Streben 
nach Einfachheit und Vermeidung des Überladenen. Die 
konſtruktive Entwicklung wird ſtets betont. Dieſelbe erinnert 
bei den großen Geſchäftshäuſern mit dem hochragenden 
Pfeilerſyſtem und den rieſigen Offnungen einerſeits an die 
mittelalterliche Kunſt, anderſeits an die ingenieurtechniſchen 
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Aufgaben der Zeit, die einen mächtigen Einfluß ausüben 
auf die Architektur und ihr durch Einfügung des Eiſens 
in den Bau einen neuen, durchaus zeitgemäßen Charakter 
geben. 

In der Formengeſtaltung ſelbſt haben ſich gemeinſame 
Grundzüge faſt nur am Wohnhaus bau entwickelt, für den 
das amerikaniſche und engliſche Landhaus vorbildlich ge⸗ 
worden iſt. Die Faſſaden ſollen vor allem die Zweck⸗ 
mäßigkeit und 
Behaglichkeit 

der innern 
Raumanlage 
in einer künſt⸗ 
leriſchen Ge⸗ 5 
ſtaltung der 7 
Verhältniſſe 
zu erkennen 


äußerlich die 
Lebensauf⸗ 
faſſung und 
Lebens⸗ 

führung des 

Bauherrn zur Erſcheinung bringen. Man ſucht nicht mehr 
durch eine geſetzmäßig entwickelte Architektur zu wirken, 
ſondern durch die Flächen und das Verhältnis derſelben 
hinſichtlich ihrer Form und ihrer Durchbrechungen. Alle 
dekorativen Effekte von Loggien und Galerien, von dem 
Wechſel des Holzfachwerks mit verputzten Flächen und Rauh⸗ 
gemäuer, maleriſch abgeſtuften Terraſſen und Treppenanlagen, 
unvermittelt abſetzendem, im Verputz ſich verlierendem 


Fig. 199. Moderne Ornamente. 
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Quadermauerwerk u. dgl. m. werden in reichlichem Maße 
ausgenützt. Die Symmetrie wird, namentlich bei den frei⸗ 
ſtehenden Wohnhäufern, nach Möglichkeit umgangen. Für 
die Erker und Balkone iſt die polygonale Grundrißform 
mit ſchräg vorſpringenden und in ihrer Einfachheit meiſt an 
die frühromaniſche Formgebung erinnernden Konſolen ſehr 
beliebt. In der Anbringung verſchieden großer, ungleich 
geformter und unſymmetriſch eingeſetzter Fenſter und Fenſter⸗ 
reihen zeigt ſich oft eine naive Willkür. Wo Hauſtein ver⸗ 
wendet wird, iſt die Anlehnung an romaniſche und Empire⸗ 


Fig. 200. Modernes Eiſengitter (n. Arch. Rundſchau). 


Bildungen oder eine direkte Verſchmelzung mittelalterlicher 
Motive mit Barod- und Rokokoformen nicht zu verkennen 
(Fig. 201). Eine eigenartige, neue und für Einzelwohn⸗ 
häuſer ſehr dankbare Bauweiſe verzichtet faſt ganz auf die 
Hauſteine (auch an den Fenſter⸗ und Türeinfaſſungen) und 
verwendet für die Faſſadenverkleidung ausſchließlich Kalk: 
mörtel, welcher durch Einziehen von geraden und wellen⸗ 
artigen Streifen, durch den Wechſel von Glatt⸗ und Rauh⸗ 
verputz und durch freihändige Aufmodellierung großzügiger 
Ornamentik mit üppigen Zweigen, Streublumen u. dgl. 
namentlich den kleineren Villen ein ſehr reizvolles und an⸗ 
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heimelndes Aus⸗ 
ſehen gibt. Das 
Streben, ſich ganz > 
auf das Zweck⸗ 1 
mäßige und Not⸗ 
wendige zu 
beſchränken, geht 
aber oft ſo weit, 
daß ſolche Land⸗ 
häuſer äußerlich 
nichts mehrzeigen 
als eine geſuchte 
Einfachheit, kahle 
Flächen, einige 
ſchmuckloſe, uns 
ſymmetriſch ein⸗ 
geſetzte Fenſter⸗ 
reihen, ein hohes 7 — 
Dach und rieſige i 6 2 
Kamine. LE 
Durch die 52 
großartige, gegen 
Ausgang des 
19. Jahr⸗ f 
hunderts einge⸗ 
tretene Bauent⸗ 
wicklung hat auch; 
die Bild hauer⸗ 
kunſteinen neuen 
Aufſchwung er⸗ 
lebt und eine Fülle 
ausgezeichneter 
Werke in der 
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monumentalen, dekorativen, Genre- und Porträtplaſtik her⸗ 
vorgebracht. Beſondere, das Ganze der Bildnerei kennzeich⸗ 
nende Stileigentümlichkeiten haben ſich jedoch nicht heraus⸗ 
gebildet. Im allgemeinen macht ſich ein entſchiedener, oft 
bis zur Kühnheit und Leidenſchaftlichkeit geſteigerter Natura⸗ 
lismus geltend, der in der Formenbehandlung entweder einer 
antikiſierenden Richtung huldigt oder zur maleriſchen Auf⸗ 
faſſung des frühen Barock und Rokoko neigt. Im Zu⸗ 
ſammenhang mit der modernen Kunſt äußert ſich, namentlich 
in der Denkmalplaſtik, ein großer, monumentaler Zug und 
in der Darſtellung ſelbſt ein energiſches Streben nach Ein⸗ 
fachheit und Klarheit des Ausdrucks. 

In der Malerei hat ſich ebenfalls eine beſtimmte 
künſtleriſche Ausdrucksweiſe nicht entwickelt. Sie iſt mehr 
kosmopolitiſch als national und zeigt nur inſofern überein⸗ 
ſtimmende Auffaſſungen, als ſich faſt allgemein ein aus⸗ 
geſprochener Naturalismus geltend macht, der nicht ſelten 
durch allzu ſtarke Hervorhebung des bezeichnenden Merkmals 
verſchärft wird. Die Bemühungen, der unverfälſchten Natur 
ſo nahe wie nur möglich zu kommen, führen ſchon vor Aus⸗ 
gang des 19. Jahrhunderts eine eigentümliche, von Frank⸗ 
reich ausgehende Richtung herbei, die der „Impreſſioniſten“, 
welche den unmittelbaren Eindruck der Natur e we 
ſuchen, fo wie fie ſich beim Malen in freier Luft (en plein 
air, daher die Bezeichnung „Pleinairmalerei“ ) dem Auge 
darbietet. Dieſes Ringen nach Wahrheit iſt in Deutſchland 
raſch zur Anerkennung gekommen und hat eine vollſtändige 
Umwälzung in der Malerei hervorgerufen. Im ganzen 
treten aber die modernen Stilprinzipien in der Malerei 
nicht in der kennzeichnenden Weiſe zutage, wie in der Archi⸗ 
tektur und Kleinkunſt. Zwar läßt ſich in Übereinſtimmung 
mit dieſen in den beſſeren Bildern der neueſten Richtung 
das aufrichtige Streben nicht verkennen, ſtets das Haupt⸗ 
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moment ins Auge zu faſſen, das Charakteriſtiſche zu 
betonen, Nebenſächliches zu vermeiden und eine freie, 
neuartige Technik zu gewinnen. Im allgemeinen wird man 
aber die Mehrzahl jener modernen Gemälde, die man als 
zur „Sezeſſion“ gehörig zu bezeichnen pflegt, zu den nach 
klaren künſtleriſchen Grundſätzen und mit hohem techniſchen 
Können ausgeführten Bauwerken des modernen Stils nur 
inſofern in eine Parallele ſetzen können, als man unter jener 
Bezeichnung eine Kunſtrichtung verſteht, die alles das zu⸗ 
ſammenſaßt, was ſich in einen beabſichtigten Gegenſatz zu 
aller Überlieferung ſtellt. 

Von einem „modernen Stil“ kann alſo, ſtrengge⸗ 
nommen, bis jetzt nur in der Architektur und Kleinkunſt 
geſprochen werden, und auch hier nur in bedingtem Sinne; 
jedenfalls wird noch eine lange Zeit vergehen, bis er 
eine ſolche Klarheit, Einfachheit und Selbſtändigkeit erreicht, 
wie ſie ſich in den Werken der vergangenen Kulturepochen, 
namentlich in den mittelalterlichen Gebäuden zu erkennen 
gibt. Überblicken wir die bisherigen Leiſtungen der neuen 
Richtung, ſo ſehen wir Werke, die als künſtleriſches Ganzes 
unſere volle Beachtung und Bewunderung verdienen, neben 
unverſtändlichen Abſonderlichkeiten, in denen ſich noch ein ſehr 
unſicheres Suchen und Ringen nach neuen Formen zu er⸗ 
kennen gibt. Es hat zwar in jeder Übergangszeit an wunder⸗ 
lichen Stilmiſchungen und kühnen Neubildungen nicht gefehlt, 
die in der Folge ſich als ergebnislos erwieſen haben. Immer 
war aber in den älteren Formen ein zuverläſſiger Maßſtab 
geboten, der uns — darüber dürfen wir uns nicht hinweg⸗ 
täuſchen — mit der völligen Loslöſung von der Überlieferung 
verloren geht. Die laute Begeiſterung, mit welcher eine große 
Reihe talentvoller Künſtler ſich in den Dienſt der modernen 
Bewegung ſtellt, und das lebhafte Intereſſe, welches die All⸗ 
gemeinheit ihr zuwendet, bietet hierfür keinen vollgül⸗ 
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tigen Erſatz. Und deshalb find uns für eine künſtleriſche 
Bewertung der modernen Schöpfungen und eine gerechte 
Vergleichung von Altem und Neuem feſte Anhaltspunkte 
nur inſofern gegeben, als wir in denſelben alle Merkmale 
einer verſtändlichen Ausdrucksweiſe der neuzeitlichen Kultur⸗ 
auffaſſung zu erkennen vermögen. 

Die moderne Kunſt trägt zweifellos die Keime eines 
wahren und entwicklungsfähigen Stils in ſich. Sie hat der 
jungen Künſtlerwelt das lebendigſte Leben erſchloſſen und 
iſt mit vollen Hoffnungen eingetreten in das zwanzigſte 
Jahrhundert. Sie ſteht aber noch ganz in ihrem Anfangs⸗ 
ſtadium und bezeichnet bis jetzt nur eine der Stil- und 
Geiſtesrichtungen, die in unſern Tagen, wie immer in einer 
Zeit werdender Kultur, nebeneinander herlaufen, bis die 
ſchwächere von der ſtärkeren aufgenommen wird und damit 
ein neues, vollwertiges Glied ſich einfügt in die bis zu den 
früheſten Epochen menſchlicher Kultur zurückreichende und 
durch Jahrtauſende fortlaufende Kette der künſtleriſchen 
Entwicklung. 
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Univerſität Innsbruck. Nr. 492. 
Grundriß der lateiniſchen Sprachlehre v. Prof. Dr. W. Votſch l. Magdeburg. Nr. 82. 
Ruſſiſche Grammatik von Dr. Erich Berneler, Prof. an der Univerſit. Prag. Nr. 66. 
Kleines ruſſiſches Vokabelbuch von Dr. Erich Boehme, Lektor an der u. 
hochſchule Berlin. 475. 
Ruſſiſch-deutſches Geſprüchsbuch von Dr. Erich Berneler, Profeſſor an der 
Univerfität Prag. Nr. 68. 
Ruſſiſches Leſebuch mit Gloſſar v. Dr. Erich Bernefer, Prof. a. d. Univ. Prag. Nr. 67. 
Geſchichte der klaſſiſchen Philologie von Dr. Wilh. Kroll, ord. Prof. an der 
Univerjität Münſter. Nr. 


Literaturgeſchichtliche Bibliothek. 
zen Ene. von Dr. Max Koch, Profeſſor an der — 


Deutſche Literaturgeſchichte der Klaſſikerzeit von Prof. Carl Weitbrecht. Durch ⸗ 
geſehen und ergänzt von Prof. Dr. Karl Berger. Nr. 161. 
Deutſche Literaturgeſchichte des 19. Jahrhunderts von Prof. Carl Weitbrecht. 
Durchgeſehen und ergänzt von Dr. Richard Weitbrecht in 3 — Teile. 
184, 185. 

Geſchichte des deutſchen Romans von Dr. Hellmuth Mielke. Nr. 229. 
Gotiſche Sprachdenkmäler mit Grammatit, uberſetzung und Erläuterungen von 
Dr. Herm. Jantzen, Dir. d. Königin-Luife-Schule in Königs berg t. Pr. Nr. 79. 
Althochdeutſche Literatur mit Grammatik, Aberſetzung und Erläuterungen von 
Th. Schauffler, Prof. am Realgymnaſtum in Ulm. Nr. 28. 
Eddalieder mit Grammatik, aberſetzung und Erläuterungen von Dr. Wilh. 
Raniſch, Gymnaſialoberlehrer in Osnabrück. Nr. 171. 
Das Walthari-Lied. Ein Heldenſang aus dem 10. Jahrhundert im Vers maße 
der Urſchrift überſetzt u. erläutert v. Prof. Dr. H. Althof in Weimar. Nr. 46. 
Dichtungen aus mittelhochdeutſcher Frühzeit. In Auswahl mit Einleitungen 
und Wörterbuch herausgegeben von Dr. Hermann Jantzen, Direktor der 
Königin-Luife-Schule in Königsberg 1. Pr. Nr. 137. 
Der Nibelunge Not in Auswahl und mittelhochdeutſche Grammatik mit kurzem 
Wörterbuch von Dr. W. Golther, Prof. an der Univerſität Roſtock. Nr. 1. 
Kudrun und Dietrichepen. Mit Einleitung und Wörterbuch von Dr. O. L. 
Jiriczel, Prof. an der Univerſität Münſter. Nr. 10. 
Hartmann von Aue, Wolfram von Eſchenbach und Gottfried von Straß⸗ 
burg. Auswahl aus dem höfiſchen Epos mit Anmerkungen und Wörterbuch 

v. Dr. K. Marold, Prof. a. Kgl. Friedrichslollegtum zu Königsberg l. Pr. Nr. 22. 
Walther von der Vogelweide mit Auswahl aus Minnefang und Spruch; 
dichtung. Mit Anmerkungen und einem Wörterbuch von O. Güntter, 
Prof. an der Oberrealſchule und an der Techn. Hochſchule in Stuttgart. Nr. 23. 

Die Epigonen des höfiſchen Epos. Auswahl aus deutſchen Dichtungen des 
18. Jahrhunderts von Dr. Viltor Junk, Altuarius der Kaiſ. Alademie 

der Wiſſenſchaften in Wien. Nr. 289. 
Deutſche Literaturdenkmäler des 14. und 15. Jahrhunderts, ausgewählt und 
erläutert von Dr. Hermann Jantzen, Direktor der Abnigtn-Luſſe- Schule in 
Königsberg 1. Pr. Nr. 181. 
Deutſche Literaturdenkmäler des 16. Jahrhunderts. 1: Martin Luther, 
Thomas Murner und das Kirchenlied des 16. Jahrhunderts. Ausge⸗ 
wählt und mit Einleitungen und Anmerkungen verſehen von Prof. G. Berlit, 
Oberlehrer am Nilolaigymnaſtum zu Leipzig. Nr. 7. 


Deutſche Literaturdenkmäler des 16. Jahrhunderts. = 8 Sachs. Aus 
gewählt und erläutert von Profeſſor Dr. Julius S Nr. 24 
— III: Von Brant bis Rollenhagen: Brant, Hutten, 7 ſowie Tierevod 
und Fabel. Ausgewählt u. erläutert von Prof. Dr. Julius Sahr. Nr. 36. 
Deutſche — des 17. und 18. Jahrhunderts von Dr. 2. 2 
in. 1. Te 
Be Simpliciſſimus von Hans 5 Chriſtoffel von 33 
In Auswahl herausgegeben von Prof. Dr. F. Bobertag, Dozent an = 
Univerſität Breslau. Nr. 1 
Das —— Volkslied. Ausgewählt und erläutert von var Dr. e 
Sahr. 2 Bändchen. 182. 
Engliſche Literaturgeſchichte von Dr. Karl Weiſer in Wien. N. 69. 
r und 2 der engliſchen Literaturgeſchichte von Dr. Arnold 
chröer, Pr der Handelshochſchule in Köln. 2 Teile. Nr. 286, 287. 
Streit Literaturgeſchichte von Dr. Karl Voßler, Prof. an ber En 
eibelberg. 5. 
Spaniſche Literaturgeſchichte von Dr. Rudolf Beer in Wien. 2 Bde. Nr. — — 
Vortugieſiſche Literaturgeſchichte von Dr. Karl von e, ver 
an der Königl. Techniſchen Hochſchule München. 
Ruſſiſche Literaturgeſchichte von Dr. Georg Polonskij in München. — = 
Ruſſiſche Literatur v. Dr. Erich Boehme, Lektor an d. Handelshochſchule Berlin. 
I. Teil: Auswahl moderner Proſa und Poeſie mit ausführlichen Anmer⸗ 
kungen und Akzentbezeichnung. Nr. 403. 
— II. Teil: Bcenononb, Tapmnns, Paschkasn. Mit Anmerkungen und 
Akzentbezeichnung. Nr. 404. 
Slaviſche Literaturgeſchichte von Dr. Joſef Karsjel in Wien. I: Altere Lite 
ratur bis zur Wiedergeburt. Nr. 277. 
— II: Das 19. Jahrhundert. Nr. 278. 
Nordiſche Literaturgeſchichte. I: Die isländiſche und norwegiſche 1 des 
Mittelalters von Dr. Wolfgang Golther, Prof. an der Univ. Roſtock. Nr. 254. 
Die Hauptliteraturen des Orients von Dr. Mich. Haberlandt, Privatdozent 
an der Univerſität Wien. I: Die Literaturen Ota und Indiens. Nr. 162. 
— I: Die Literaturen der Perſer, Semiten und Türken. Nr. 168. 
Griechiſche Literaturgeſchichte mit Berüdfichtigung der Geſchichte der Wiſſen⸗ 
ſchaften von Dr. Alfred Gercke, Prof. an der Univerſ. Greifswald. Nr. 70. 
Römiſche Literaturgeſchichte von Dr. Herm. Joachim in Hamburg. Nr. 52. 
Die Metamorphoſen des P. Ovidius Naſo. In Auswahl mit einer Einleitung 
und Anmerkungen herausgegeben von Dr. Julius Ziehen in W a. M. 
442. 
Vergil, Aeneis. er mit einer Einleitung und Anmerkungen heraus⸗ 
gegeben von Pr. Julius Ziehen in Frankfurt a. M. . 497. 


Geſchichtliche Bibliothek. 


Einleitung in die 7—9——— von Dr. Ernſt Bernheim, —— = 
ber Univerſität Greifswal 
Urgeſchichte der Menſchheit — Dr. Moriz Hoernes, Prof. an der wege 
in Wien. Mit 53 Abbildungen. Nr. 42. 
Geſchichte des alten Morgenlandes von Dr. Fr. Hommel, o. d. Prof. der ſemi⸗ 
chen Sprachen an der Univerfität in München. Mit 9 Voll- und Text- 
bildern und 1 Karte des Morgenlandes. Nr. 43. 


Geſchichte Ifraels bis auf die griechiſche Zeit von Oie. Dr. J. Benzinger. Nr. 281. 

Neuteſtamentliche Zeitgeſchichte I: Der Heide und kulturgeſchichtliche Hinter; 
grund des Urchriſtentums von Lic. Dr. W. Staert, Profeſſor an der ar 
verjität Jena. Mit 3 Karten. Nr. 8 

— II: Die Religion des Judentums im Zeitalter des Hellenismus und se 
Römerherrſchaft. Mit einer Planſtizze. Nr. 3 

Griechiſche Geſchichte von Dr. Heinrich Swoboda, Prof. an der 2 2 
Univerfität Prag. Nr. 49 

Griechiſche Altertumskunde von Prof. Dr. Rich. Maiſch, neubearbeitet von 
Rektor Dr. Franz Pohlhammer. Mit 9 Vollbildern. Nr. 16. 

* Geſchichte von Realgymnaſialdireltor Dr. Julius Koch in er 
wald. 


Römiſche Altertumskunde von Dr. Leo Bloch in Wien. Mit 8 Vollbild. Nr. 45. 
Geſchichte des Byzantiniſchen Reiches von Dr. K. Roth in Kempten. Nr. 190. 
Deutſche — . — von Prof. Dr. F. Kurze, Oberlehrer am Kgl. 3 
naſtum in Berlin. I: Mittelalter (bis 1519). 
— I: —— der Reformation und der Religionskriege (1500—1648) een 
—— = — —— Frieden bis zur Auflöſung des alten nn nn 
Deutſche 3 von Dr. Rudolf Much, Prof. an der nung, * 
Wien. Mit 2 Karten und 2 Tafeln. 126, 
Die —— Altertümer von Dr. Franz Fuhſe, Direktor des Städt. — — 
im Braunſchweig. Mit 70 Abbildungen. Nr. 124. 
Abriß der Burgenkunde von Hofrat Dr. Otto Piper in München. Mit 30 = 
bildungen. Nr. 11 
Deutſche Kulturgeſchichte von Dr. Reinh. Günther. Nr. 2 
Deutſches Leben im 12. u. 13. Jahrhundert. Realkommentar zu den Volks⸗ 
und Kunftepen und zum Minneſang. I: Offentliches Leben. Von Prof. 
Dr. Jul. Dieffenbacher in Freiburg i. B. Mit 1 Tafel u. Abbildungen. Nr. 98. 
— II: Privatleben. Mit Abbildungen. Nr. 328. 
Quellenkunde zur Deutſchen Geſchichte von Dr. Earl Jacob, Prof. we ber 
Univerfität in Tübingen. 1. Band. - 279. 
Oſterreichiſche Geſchichte von Prof. Dr. Franz von Krones, ee von 
Dr. Karl Uhlirz, Prof. an der Univ. Graz. I: Von der Urzeit bis vum 
Tode König Albrechts II. (1439). Mit 11 Stammtafeln. Nr. 1 
— U: Vom Tode König Albrechts IL bis zum Weſtfäliſchen Frieden ae 
bis 1648) Mit 2 Stammtafeln. Nr. 105. 
Engliſche Geſchichte von Prof. L. Gerber, Oberlehrer in Düffeldorf. Nr. 875. 
Franzöſiſche Geſchichte von Dr. R. Sternfeld, Prof. an der Untv. Berlin. Nr. 85. 
8 mn von Dr. Wilhelm Reeb, Oberlehrer am de 


er Geidiite von Dr. Clemens Brandenburger in Poſen. Nr. 838. 
Spaniſche Geſchichte von Dr. Guſt. Diercks. Nr. 266. 
Schweizeriſche Geſchichte v. Dr. K. Daͤndliter, Prof. a. d. Univ. Zürich. Nr. 188. 
Geſchichte der chriſtlichen Balkanſtaaten He ww Serbien, Rumänien, 
Montenegro, Griechenland) von Dr. K. Roth in Kempten. Nr. 331. 
Baveriſche Geſchichte von Dr. Hans Ockel in Augsburg. Nr. 160. 
Wr Fr von Dr. Chriſtian Meyer, Kgl. preuß. ä En 
Münch — 


eg * von Prof. Otto Raemmel, Rektor des e 


er Heiciche von Dr. Ernft Devrient in Leipzig. — = 

Badiſche Geſchichte von Dr. Karl Brunner, Prof. am Gymnaſium in Pforzheim 
u. Privatdozent der Geſchichte an der Techn. Hochſchule in Karlsruhe. Nr. 230. 

3 Geſchichte von Dr. Karl Weller, Profeſſor am 9 
in Stuttgart 

ei Lothringens von Geh. Reg.⸗R. Dr. Herm. Derichsweiler in Sina 


Die ln der Renaiſſance. Gefittung, Forſchung, Dichtung von Dr. —— 
F. Arnold, Profeſſor an der Unwerſität Wien. Nr. 189. 
8 des 19. Sahruunnertt von Ostar Jäger, o. Sonorarprofefior, an 
Univerſität Bonn. 1. Bändchen: 1800—1852. 216. 

Zah Fe 1858 bis ende des Jahrhunderts. — 217. 
S von Dr. Dietrich Schäfer, Prof. der Geſchichte an — 4 Univ. 


Die zu im der deutſchen Geſchichte von Wirkl. Udmiralitätsrat Dr. em 
m Halle, Prof. an der Univerjitär Berlin. Nr. 8 


Geographiſche Vibliothek. 


Pyhyſiſche Geographie von Dr. Stegm. Günther, Profeſſor an der Königl. 
Techniſchen Hochſchule in München. Mit 32 Abbildungen. Nr. 26. 

Aſtronomiſche Geographie von Dr. Siegm. Günther, Profeſſor an der a 
Techniſchen Hochſchule in München. Mit 52 Abbildungen. 

Klimakunde. I: Allgemeine Klimaleure von Profeſſor Dr. W. 8 
Meteorologe der Seewarte Hamburg. Mit 7 Tafeln u. 2 Figuren. Nr. 114. 

Paläoklimatologie von Dr. Wüh. R. Eckardt, Aſſiſtent a. Meteorslogiichen 

Beiterringe von Dr. I Krben, Fer  & Une in Onnsn 
Mit 5 Abbildungen und 7 Taf. 9 re 

Phyſiſche Meerestunde von Prof. Dr. Cerden Schott, — 
Deutſchen Seewarte in Hamburg. Mit 39 Abb. im Text u. 8 Tafeln. Nr. 113. 

wan eee Geologiſche Geſchichte der Meere u. Feſtländer v. Dr. —— 
Koſſmat in Wien. Mit 6 Karten. 

Das Eiszeitalter von Dr. Emil Werth in Berlin-Wilmersborf. gun 17 a5 
bildungen und 1 Karte. Nr. 48 

Die Alven von Dr. Rob. Sieger, Prof. an der Univerfität Graz. Mit 19 — 
dungen und 1 Karte. Nr. 129. 

Sietſcherkunde von Dr. Fritz Machasek in Wien. Mtt 5 Abbildungen im ur 
und 11 Tafeln. Nr. 1 


. von Prof. Dr. Ludwig Diels, Privatdoz. an der Une 


nge von Dr. Arnold Jacobi, Profeſſor der Zoologie an der 89205 

orftatademie zu Tharandt. Mit 2 Karten. 

Länderkunde von Europa von Dr. Franz Heiderich, Profeſſor an der — — 
akademte in Wien. Mit 10 Textlarichen und Profilen und einer Karte der 
Alpenemteilung. Nr. 62. 

— der außereuropäiſchen Erdteile von Franz Heiderich, Profeſſor 
an ber Erportatademie in Wien. Mit 11 a u. Profil. Nr. 68. 


Landeskunde und Wirtſchaftsgeographie des Feſtlandes Auſtralien von 
Dr. Kurt Haſſert, Profeſſor an der 3 in Köln. Mit 8 Ab⸗ 
büdungen, 6 graphiſchen Tabellen und 1 Kart 2 Nr. 319. 

— von Baden von Profeſſor Dr. O. Kienitz in RR Mit 3 
Abbildungen und 1 Karte. 

— des Königreichs Bayern von Dr. W. Götz, Profeſſor an der N 221 
Hochſchule München. Mit Profilen, Abbildungen und 1 Karte. Nr. 176. 

— der Republik Braſilien von Rodolpho von Jhering. Mit 12 Abbildungen 
und einer Karte. Nr. 378. 

— bon Britiſch-Nordamerika von Profeſſor Dr. A. Oppel in Bremen. = 
13 Abbildungen und 1 Karte. Nr. 2 

— von Elfaf-Lothringen von Prof. Dr. R. Langenbeck in 1 4 
Mit 11 Abbildungen und 1 Karte. Nr. 215. 

— von Frankreich von Dr. Richard Neuſe, Direktor der Oberrealſchule in 
Spandau. 1. Bändchen. Mit 23 Abbildungen im Text und 16 Land» 
ſchaftsbildern auf 16 Tafeln. Nr. 466. 

— — 2. Bändchen. Mit 15 Abbildungen im Text, 18 Landſchaftsbildern 1 
16 Tafeln und einer lithographiſchen Karte. Nr. 

— des Großherzogtums Heſſen, der Provinz Heffen-Naffan und des Fürtten- 
tums Waldeck von Prof. Dr. Georg Greim in Darmſtadt. Mit 13 Abbil- 
dungen und 1 Starte. Nr. 876. 

— der Iberiſchen Halbinfel v. Dr. Fritz Regel, Prof. a. d. Univ. Würzburg. 
Mit 3 Kärtchen u. 8 Abbild. im Text u. 1 Karte in Farbendruck. Nr. 235. 

— ber Großherzogtümer Medlenburg und der Freien und Hauſeſtadt Lübeck 
von Dr. Sebald Schwarz, Direttor der Realſchule zum Dom in Lübeck. Mit 
17 Abbildungen und Karten im Text, 16 Tafeln und einer Karte in Litho⸗ 
graphie. Nr. 487. 

— von Oſterreich-Ungarn von Dr. Alfred Grund, Profeſſor an der Univerjität 
Berlin. Mit 10 8 und 1 Karte. Nr. 244. 

— 1. 2 von Dr. B. Steinecke, Direktor des Realgymnaſtums 

Eſſen. Mit 9 Abb., 3 Kärtchen und 1 Karte. Nr. 308. 

— 45 Europäiſchen Rußlands nebſt Finnlands von Dr. Alfred Philtppſon, 
ord. Prof. der Geographie an der Univerſttat Halle a. S. Mit 9 Abbudungen, 
7 Texttarten und einer lithographiſchen Karte. Nr. 359. 

— des Königreichs Sachſen von Dr. J. Zemmrich, Oberlehrer am Real 
gymnaſtum in Plauen. Mit 12 Abbildungen und 1 Karte. Nr. 258. 

— der Schweiz von Profeſſor Dr. H. Walſer in Bern. Mit 16 Abbildungen 
und einer Karte. Nr. 398. 

— von Skandinavien (Schweden, Norwegen und Dänemark) von Kreisſchul⸗ 
inſpettor Hemrich Kerp in Kreuzburg. Mit 11 Abbildungen und 1 2 


— der Bereinigten Staaten von Nordamerika von Prof. Heinrich Fan 


Oberlehrer am Luiſenſtädtiſchen Realgymnaſium in Berlin. Mit Karten, 
Figuren im Text und Tafeln. 2 Bändchen. Nr. 381, 382. 
— des Königreichs Württemberg von Dr. Kurt Haſſert, Profeſſor an der 
Handelshochſchule in Köln. Mit 16 Vollbudern und 1 Karte. Nr. 157. 
Die dentihen Kolonien I: Togo und Kamerun von Prof. Dr. Karl zn. — 
Göttingen. Mit 16 Tafeln und einer lithogr. Karte. Nr. 44 
Landes- und Volkskunde Paläſtinas von Privatdozent Dr. G. 1 in 
Halle a. S. Mit 8 Vollbildern und einer Karte. 
Völkerkunde von Dr. Michael Haberlandt, Privatdozent an ber wege 
Wien. Mit 56 Abbildungen. 


Kartenkunde, geſchichtlich dargeſtellt von E. Gelcich, Direktor der k. 1. Raw 
tiihen Schule in Luſſinpiccolo, F. Sauter, Profeſſor am Realgymnaſtum 
in Ulm und Dr. Paul Dinſe, Aſſiſtent der Geſellſchaft für Erdkunde in 
Berlin, neu bearbeitet von Dr. M. Groll, Kartograph in 8 = 


71 Abbildungen. — 


Mathematiſche u. aſtronomiſche Bibliothek. 


Geſchichte der Mathematik von Dr. A. Sturm, Profeſſor am 9 
in Seitenſtetten. 
Arithmetik und Algebra von Dr. Hermann Schubert, Prof. an der vage 
ſchule des Johanneums in Hamburg. 47. 
Beiſpielſammlung zur Arithmetik und Algebra von Dr. Hermann eng 
Prof. an der Gelehrtenſchule des Johanneums in Hamburg. Nr. 48. 
Algebraiſche Kurven von Eugen Beutel, Oberreallehrer in Vaihingen ⸗ 2 
I: Kurvendtskuſſton. Mit 57 Figuren im Text. Nr. 
Determinanten von Paul B. Fiſcher, Oberlehrer an der Se zu 
Groß Lichterfelde. Nr. 402. 
Ebene I Ku 110 zweifarb. Figuren von G. Mahler, Prof. am Som 
naſtum in u Nr. 
Darſtellende — I mit 110 Figuren von Dr. Rob. Haußner, ze: 5 
der Univerſität Jena. 142. 
— II. Mit 40 Figuren. Kr. er 
Ebene und ſphäriſche Trigonometrie mit 70 Fig. von Dr. Gerhard Hefienberg, 
Profeſſor an der Landwirtſchaftl. Alademie Bonn⸗ Poppelsdorf. Nr. 99. 
Etereometrie mit 66 Figuren von Dr. R. Glaſer in Stuttgart. Nr. 97. 
Niedere Analuſis mit 6 Fig. von Prof. Dr. Benedilt Sporer in Ehingen. Nr. 58, 
Bierftellige Tafeln und Gegentafeln für logarithmiſches und trigenometriſches 
Rechnen in zwei Farben zuſammengeſtellt von Dr. Hermann Schubert, 
Prof. an der Gelehrtenſchule des Johanneums in Hamburg. Nr. 81. 
Fünfſtellige Logarithmen von Profeſſor Aug. Adler, Direktor der k. f. art 
oberrealſchule in Wien. Nr. 
Analytifhe Geometrie der Ebene mit 57 Figuren von Prof. Dr. M. Simon 
in Straßburg. 
Aufgabenfammlung zur analntiſchen Geometrie der Ebene mit 82 — = 
O. Th. Bürklen, Profeſſor am Realgumnaſium in Schwäb.⸗Gmünd. Nr. 256. 
Analytiſche Geometrie des Raumes mit 28 Abbildungen von Beofellor Dr. 
M. Simon in Straßburg. Nr. 89. 
Aufgabenfammlung zur analntiſchen Geometrie des Raumes mit 8 Fig. 
von O. Th. Bürflen, Prof. am Realgymnaſium in Schwäb.⸗Gmünd. Nr. 309. 
Höhere Analuſis von Dr. Friedrich Junker, Prof. am age ze 
Stuttgart. I: Differentialredinung mit 68 Figuren. 
— II: Integralrechnung mit 89 Figuren. — = 
Repetitorium und Aufgabenſammlung zur Differentialrechnung mit 46 Fig. 
von Dr. Friedr. Junker, Prof. am Karlsgymnaſium in Stuttgart. Nr. 146. 
Repetitorium und Aufgabenſammlung zur Integralrechnung mit 52 Fig. von 
Dr. Friedr. Junker, Prof. am Karlsgumnaſtium in Stuttgart. Nr. 147. 
Projektive Geometrie in ſynthetiſcher Behandlung mit 91 Fig. von Dr. K. 
Doehlemann, Prof. an der Univerſität Munchen. Nr. 78. 


Matbematifhe Formelſammlung und Repetitorium der Mathematik, enth. 
die wichtigſten Formeln und Lehrſätze der Arithmetil, Algebra, algebraiſchen 
Analyſis, ebenen Geometrie, Stereometrie, ebenen und ſphäriſchen Trigono⸗ 
metrie, math. Geographie, analyt. Geometrie der Ebene und des Raumes, 
ber Differenttal⸗ und Integralrechnung von O. Th. Vürklen, Prof. am 
Kgl. Realgymnaftum in Schw.⸗Omünd. Mit 18 Figuren. Nr. 51. 

Berſicherungsmathematik von Dr. Alfred Loewy, Prof. an der — 
Freiburg 1. Br. 

Geometriſches Zeichnen von H. Becker, neubearbeitet von Prof. J. b 
Direktor der Kgl. Baugewerkſchule zu Münſter i. W. Mit 290 Figuren und 
28 Tafeln im Text. Nr. 58. 

Beltoranalyfis von Dr. Siegfr. Valentiner, Privatdozent für NS an Ag 
Univerfität Berlin. Mit 11 Figuren. 

Aſtrophnſik. Die Beſchaffenheit der Himmelskörper von Dr. Walter 2 Ds 
licenus, neu bearbeitet von Dr. G. Ludendorff in Potsdam. Mit 15 Ab- 
bildungen. Nr. 91. 

* Größe, Bewegung und Entfernung der Himmelskörper von 

„Möbius, neubearb. von Dr. Herm. Kobold, Prof. an ber Univerfität 
u Das Planetenſyſtem. Mit 33 Abbildungen. Nr. 11. 

Aſtronomiſche Geographie mit 52 Figuren von Dr. Siegm. a, ze 
an der Techn. Hochſchule in München. 

e eee nach der Methode der kleinſten Quadrate mit 77 — 
und Tafeln von Wilh. Weitbrecht, Profeſſor der Geodäſie in 
Smattgart Nr. 302. 

Sermeſſungskunde von Dipl.-Ing. P. Werkmeiſter, Oberlehrer an der . 
Techniſchen Schule in Stra burg t. E. I: Feldmeſſen und Nivellieren. 
Mit 146 Abbildungen. Nr. 468. 

— II: Der Theodolit. Trigonometriſche und barometriſche . 
Tachymetrie. Mit 109 Abbildungen. 

Nautik. Kurzer Abriß des täglich an Bord von Handelsſchiffen en 
Teils der Schiffahrtstunde mit 56 Abbüdungen von Dr. Franz zu. 
Direktor der Navigationsſchule zu Lübeck. Nr. 84. 


cCGleichzeitig macht die Verlagsbandlung auf die „Sammlung 

Schubert“, eine Sammlung mathematiſcher Cebrbücer, aufmerkſam. 

Sin vollftändiges Verzeichnis dieſer Sammlung, ſowie ein ausführ- 

licher Ratalog aller übrigen mathematiſchen Werke der G. J. Göſchen⸗ 

ſchen Verlagsbandlung kann koſtenfrei durch jede Buchhandlung 
bezogen werden. 


Naturwiſſenſchaftliche Bibliothek. 


r und Abſtammungslehre von Prof. Dr. Karl Diener = — 


Mit 9 Abbildungen. 
Der menſchliche Körper, fein Bau und feine Tätigkeiten, von E. bega, 
Oderſchulrat in Karlsruhe. Mit Geſundheitslehre von Dr. med. H. Seller. 
Mit 47 Abbüdungen und 1 Tafel. Nr. 18. 


— ag der Menſchheit von Dr. Mortz Hoernes, Prof. an der — 
Wien. Mit 58 Ubbildungen. 


Sölkerkunde von Dr. Michael Haberlandt, k. u. k. Kuſtos der ethnogr. Samm- 
lung des naturhiſtor. Hofmuſeums u. Privatdozent an der Univerſität Wien. 
Mit 51 Abbildungen. Nr. 73. 

Tierkunde von Dr. Franz v. Wagner, Prof. an der Univerſität Graz. . 
78 Abbildungen. Nr. 60. 

Abriß der Biologie der Tiere von Dr. Heinrich Simroth, . an as 
Univerfität Leipzig. 

Tiergeographie von Dr. Arnold Jacobi, Prof. der Zoologie an der Kal. doch 
alademie zu Tharandt. Mit 2 Karten. 

Das Tierreich. I: Säugetiere, von Oberſtudienrat Prof. Dr. Kurt 3 
Borfteher des Kgl. Naturalienkabinetts in Stuttgart. Mit 15 ern 


— — Reptilien und Amphibien, von Dr. Franz Werner, Privatdozent * der 

niverſität Wien. Mit 48 Abbildungen. Nr. 

— = Fiſche, von Dr. Mar Rauther, Privatdozent der Zoologie an der uns 
verſität Gießen. Mit 87 Abbildungen. Nr. 

— VI: Die wirbelloſen Tiere, von Dr. Ludwig Böhmig, Prof. der — — 
an der Univerſität Graz. I: Urtiere, Schwämme, Neſſeltiere, get 
quallen und Würmer. Mit 74 Figuren. 

Entwicklungsgeſchichte der Tiere von Dr. Johs. Meiſenheimer, een * 
oologie an der Univerſität Marburg. I: Furchung, Primitivanlagen, 
rven, Formbildung, Embryonalhüllen. Mit 48 Fig. Nr. 378. 

— II: Organbildung. Mit 46 Figuren. Nr. 879. 

Schmarotzer und Schmarotzertum in der Tierwelt. Erſte Einführung in die 
tieriſche Schmarotzerkunde von Dr. Franz v. Wagner, Profeſſor an Aa 
Univerfität Graz. Mit 67 Abbildungen. Nr. 

Geſchichte der Zoologie von Dr. Rud. Burckhardt. weil. Direktor der * 
giſchen Station des Berliner Aquariums in Rovigno (Iſtrien). Nr. 357. 
Die Pflanze, ihr Bau und ihr Leben von Profeſſor Dr. E. Dennert in Godes⸗ 
berg. Mit 96 Abbildungen. Nr. 44. 
Das Pflanzenreich. Einteilung des geſamten Pflanzenreichs mit den wich⸗ 
tigſten und befannteften Arten von Dr. F. Reinecke in Breslau und Dr. 
W. Migula, Prof. an der Forſtalademie Eiſenach. Mit 50 Fig. Nr. 122. 
Die Stämme des Pflanzenreichs von Privatdoz. Dr. Rob. 19 5 Kuftos am 
Kgl. Botaniſchen Garten in Berlin-Dahlem. Mit . 
r. 485 
ar von Dr. W. Migula, Prof. an der Forſtalademie Be 
it bildungen. Nr. 127. 

Pflanzengesgraphie von Prof. Dr. Ludwig Diels, Privatdoz. an 8 


Morphologie, Anatomie und Phyſiologie der Pflanzen von Dr. W. Migula, 
Prof. an der Forſtakademie Eiſenach. Mit 50 Abbildungen. Nr. 141. 
Die Pflanzenwelt der Gewäſſer von Dr. W. Migula, Prof. an der Forſtalademie 
Eiſenach. Mit 50 Abbildungen. Nr. 158. 
Exkurſionsflora von Deutſchland zum Beſtimmen der häufigeren in Deutſch⸗ 
land wildwachſenden Pflanzen von Dr. W. Migula, Prof. an der Furl 
alademie Eiſenach. 2 Teile. Mit 100 Abbildungen. Nr. 268, 269. 
Die Nadelhölzer von Prof. Dr. F. W. Neger in Tharandt. Mit 85 Abbil⸗ 
dungen, 5 Tabellen und 8 Karten. Nr. 355. 
Nutzpflanzen von Prof. Dr. J. Behrens, Vorſt. der Großh. Den 
Berfuchsanſt. Auguſtenberg. Mit 53 Figuren. 


Das Suſtem der Blütenpflanzen mit Ausſchluß der Gymnoſpermen von Dr. 
R. Pilger, Aſſiſtent am Kgl. Botaniſchen Garten in Berlin⸗Dahlem. Mit 
31 Fiauren. Nr. 393. 
Bilanzentranfheiten von Dr. Werner Friedrich Bruck in Gießen. Mit 1 Lr 
Tafel und 45 Abbildungen. Nr. 3 
Mineralogie von Dr. R. Brauns, Profeſſor an d. Univerſität Bonn. Mit 132 15 
bildungen. Nr. 
Geologie in kurzem Auszug für Schulen und zur Selbſtbelehrung ee 
geſtellt von Prof. Dr. Eberh. Fraas in Stuttgart. Mit 16 Abbildungen und 
4 Tafeln mit 51 Figuren. Nr. 13. 
Valäontologie von Dr. Rud. Hoernes, Profeſſor an der Univerſität Graz. Mit 
87 Abbildungen. Nr. 95. 
Betrogravhie von Dr. W. Bruhns, Profeſſor an der Kgl. Bergakademie Claus - 
thal. Mit 15 Abbildungen. Nr. 178. 
Kriſtallographie von Dr. W. Bruhns, Prof. an der Kgl. 9 ee 
thal. Mit 190 Abbildungen. 210. 
Geſchichte der ar von A. Kiftner, Prof. an der Großh. Realſchule 5 Eins 
heim a. E. I: Die Vhnfit bis Newton. Mit 18 Figuren. Nr. 298. 
— II: Die 8 von Newton bis zur Gegenwart. Mit 3 Figuren. Nr. 294. 
Theoretiſche Phyſik. Von Dr. Guſtav Jäger, Prof. der Phyſik an der Techniſchen 
Hochſchule in Wien. I. Teil: Mechanik und Akuſtik. Mit 19 een. 


— I. Zeil: Licht und Wärme. Mit 47 Abbildungen. Nr. 77. 
— III. Teil: Elektrizität und Magnetismus. Mit 33 Abbildungen. Nr. 78. 
— IV. Teil: Elektromagnetiſche Lichttheorie und Elektronik. Mit 21 3 
r. 374. 
Radioaktivität von Wilh. Frommel. Mit 18 Figuren. Nr. 317. 
Phnſitaliſche Meſſungsmethoden von Dr. Wilhelm Bahrdt, Oberlehrer an der 
Oberrealſchule in Groß⸗Lichterfelde. Mit 49 Figuren. Nr. 301. 
Pyhyſitaliſche Aufgabenſammlung von G. Mahler, Profeſſor am Gymnafium 
in Ulm. Mu den Reſultaten. Nr. 243. 
* Formelſammlung von G. Mahler, Profeſſor am 9 
Nr. 13 
8 8 Rechenaufgaben von Prof. Dr. R. Abegg und Auge 
dozent Dr. O. Sadur, beide an der Univerſität Breslau. Nr. 445. 
Sektoranaluſis von Dr. Siegfr. Valentiner, Privatdozent für Foot an ber 
Unwerſitat Berlin. Mit 11 Figuren. r. 354. 
1 der Chemie von Dr. Hugo Bauer, Aſſiſtent am en IR Ana 
der Kgl. Techniſchen Hochſchule Stuttgart. I: Von den ältejten Zeiten 
bis zur Verbrennungstheorie von Lavoiſier. Nr. 264. 
— II: Von Lavotſier bis zur Gegenwart. Nr. 265. 
Anorganiſche Chemie von Dr. Joſ. Klein in Mannheim. Nr. 37. 
Metalloide (Anorganiſche Chemie I. Teil) von Dr. Ostar Schmidt, dipl. In⸗ 
genieur, Aſſiſtent an der Kgl. Baugewertſchule in Stuttgart. Nr. 211. 
Metalle (Anorganiſche Chemie II. Teil) von Dr. Ostar Schmidt, dipl. ur 
nieur, Aſſiſtent an der Kgl. Baugewerkſchule in Stuttgart. Nr. 2 
Organiſche Chemie von Dr. Koi. Klein in Mannheim. Nr. = 
Chemie der Kohlenſtoffverbindungen von Dr. Hugo Bauer, Aſſiſtent am 
chem. Laboratorium der Kgl. Techn. Hochſchule Stuttgart. I. II: Alivba- 
tiſche Verbindungen. 2 Teile. Nr. 191. 192. 


Chemie der Kohlenſtoffverbindungen von Dr. Hugo Bauer. II: Rar- 

bocykliſche Verbindungen. Nr. 198. 
— IV: Heterocnfliihe Verbindungen. Nr. 194. 
Analntiſche Chemie von Dr. Johannes Hoppe. I: Theorie und Gang der 

Analnſe. Nr. 247. 
— U: Reattion der Metalloide und Metalle. Nr. 248. 
Maßanalnſe von Dr. Otto Rohm in Stuttgart. Mit 14 Fig. Nr. 221. 
Techniſch⸗Cuemiſche Analuſe von Dr. G. Lunge, Prof. an der Eidgen. Polytechn. 

Schule in Zurich. Mit 16 Abbildungen. Nr. 195. 
Stereochemie v. Dr. E. Wedelind, Prof. a. d. Univ. Tübingen. Mit ene 


Allgemeine und phnfitalifhe Chemie von Dr. Max Rudolphi, Profeſſor an 
der Techn. Hochſchule in Darmſtadt. Mit 22 Figuren. Nr. 71. 
Clettrochemie von Dr. Heinrich Danneel in Friedrichshagen. I. Teil: Theoretiſche 
Elektrochemie und ihre phyſital.-chemiſchen Grundlagen. Mit 18 8 merk 


— U: Erverimentelle Elektrochemie, Meßmethoden, Leitfähigkeit, Löſungen. 
Mit 26 Fiauren. Ni. 253. 
Toxitologiſche Chemie von Privatdozent Dr. E. Mannheim in Bonn Mit 
6 Abbildungen. Nr. 465. 
Agrikulturchemie. I: Pflanzenernährung von Dr. Karl Grauer. Nr. 329. 
Das agritulturchemiſche Kontrollweſen v. Dr. Paul Kriſche in Göttingen. Nr. 304. 
Agrikulturchemiſche Unterſuchungsmethoden von Prof. Dr. Emm Hafelhoff, 
Vorſteher der landwirtſchaftlichen Verſuchsſtation in 8 in 2 
r. 470. 
Phnſiotogiſche Chemie von Dr. med. U. Legahn in Berlin. I: Affimtlation. 
Mit 2 Tafeln. Nr. 240. 
— U: Diſſimiation. Mit einer Tafel. Nr. 241. 
Meteorologie von Dr. W. Trabert, Prof. an der Univerfität Innsbruck. Mit 
49 Abbildungen und 7 Tafeln. Nr. 54. 
Erdmagnetismus, Erdſtrom und Polarlicht von Dr. U. Nippoldt fr. Mitglied 
d. Kgl. Preuß. Meteorol. Inſtituts zu Potsdam. Mit 14 Abbild. = 8 Taf. 
t. 175. 
Aſtronomie. Größe, Bewegung und Entfernung der Himmelskörper von 
A. F. Möbius, neu bearbeitet von Dr. Herm. Kobold, Prof. an der Unw. 
Kiel. 1: Das Vlanetenivitem. Mit 33 Abbildungen. Nr. 11. 
Aſtrophnſit. Die Beſchaffeuheit der Himmelskörper von Prof. Dr. Walter F. 
Wislicenus. Neu bearb. v. Dr. H. Ludendorff, Votsdam. Mit 15 D 

. r. 
Aſtronomiſche Geographie von Dr. Stegm. Günther, Prof. an der Techn. 
Hochſchule in Munchen. M.t 52 Abbildungen. Nr. 92. 
Phyſiſche Geographie von Dr. Siegm. Gunther. Prof. an der Königl. Techn. 
Hochſchule in Munchen. Mit 32 Abbudungen. Nr. 26. 
Phyſiſche Meerestunde von Prof. Dr. Gerhard Schott. Abteilungsvorfteber 
an der Deurihen Seewarte in Hamburg. Mit 39 Abbildungen im Text 
und 8 Tafein. Nr. 112. 
Klimakunde I: Allgemeine Klimalehre von Prof. Dr. W. Köppen, Meteorologe 
der Seewarte Hamburg. Mit 7 Taf. u. 2 Fig. Nr. 114. 
Valäotlimatologie von Dr. Wüh. R. Eckardt in Aachen. Nr. 482. 


Bibliothek der Phyſik. 


Siehe unter Naturwiſſenſchaften. 


Bibliothek der Chemie. 


Siehe unter Naturwiſſenſchaften und Technologie. 


Bibliothek der Technologie. 


Chemiſche Technologie. 
Allgemeine chemiſche Technologie v. Dr. Guſt. Rauter in Charlottenburg. Nr. 113. 
Die Fette und Ole ſowie die Seifen- und Kerzenfabrikation und die Harze, 
Lacke, Firniſſe mit ihren wichtigſten Hilfsitoffen von Dr. Karl Braun. 
I: Einführung in die Chemie, Beſprechung einiger Salze und der Fette = = 


— II: Die Seifenfabrilation, die Seifenanalyſe und bie Kerzenfabrilation. — 
25 Abbildungen. Nr. 
— III: Harze, Lacke, Firniſſe. Nr. = 
Athberiſche Ole und Ricchſtoffe von Dr. F. Rochuſſen in Miltitz. 3 9 Ab⸗ 
bildungen. Nr. 446. 
Die W Einführung in die Chemie der erplofiven Vorgänge von 
Dr. H. Brunswig in Neubabelsberg. Mit 16 Abbildungen. Nr. 333. 
Brauereiweſen I: Mälzerei von Dr. Paul Dreverhoff, Direltor der Brauer⸗ 
und Mälzerſchule in Grimma. Mit 16 Abbildungen. Nr. 303. 
Das Waſſer und ſeine Verwendung in Induſtrie und Gewerbe von Dipl.-Ing. 
Dr. Ernft Leher. Mit 15 Abbildungen. Nr. 261. 
Waſſer und Abwäſſer. Ihre Zuſammenſetzung, Beurteilung und Unterſuchung 
von Prof. Dr. Emil Haſelhoff, Vorſteher der e . 
ſuchsſtation in Marburg in Heſſen. 
Zündwaren von Direktor Dr. Alfons Bujard, Vorſtand des Städt. . 
Laboratoriums in Stuttgart. Nr. 109. 
Anorganiſche chemiſche Induſtrie von Dr. Guſt. Rauter in Charlottenburg. 
1: Die Leblancſodamduſtrie und ihre Nebenzweige. Mit 12 Tafeln. Nr. 205. 
— II: Salinenweſen, Kaliſalze, Düngerinduſtrie und Verwandtes. Mit 6 Tafeln. 


— III: Anorganiſche Chemiſche Präparate. Mit 6 Tafeln. 
Metallurgie von Dr. Aug. Geitz in München. 2 Bde. Mit 21 Fig. Nr. 313, 314. 
Elektrometallurgie von Reg.⸗R. Dr. Fr. Regelsberger in RE 2 
16 Figuren. 
Die gie der Silikate, der künſtlichen Bauſteine und des — — 
Guftav Rauter. I: Glas- und feramifche Induſtrie. Mit 12 Taf. Nr. 238. 
— U: Die Induſtrie der künſtlichen Bauſteine und des Mörtels. Mit 12 3 


Die Teerfarbſtoffe mit beſonderer Berückſichtigung der ſynthetiſchen Methoden 
von Dr. Hans Bucherer, Prof. a. d. Kgl. Techn. Hochſchule Dresden. * 214. 


Mechaniſche Technologie. 
3 Technologie von Geh. Hofrat Prof. A. Lüdicke in enge 
e. a: 

Textil-Induſtrie I: rg und Zwirnerel von Prof. Mar —— Geh. 
Regierungsrat im Königl. Landesgewerbeamt zu Berlin. Mit 39 Fig. Nr. 184. 

— I: Weberei, Wirkeret, Poſamentiereret, Spitzen- und Gardienfabrikation 
und Füzfabritatton von Prof. Max Gürtler, Geh. Regierungsrat im er 
Landesgewerbeamt zu Berlin. Mit 29 Figuren. 

— IN: Waſcheret, Bleicherei, Färberei und ihre Hilfäftoffe von Dr. — 
Maſſot, Lehrer an der Preuß. höͤh. Fachſchule für Textil⸗Induſtrte in 7 
Mit 28 Figuren. 86. 

Die Materialien des Maſchinenbaues und der Elektrotechnik von oer 
Prof. Herm. Wilda in Bremen. Mit 3 Abbildungen. 

Das Holz. Aufbau, Eigenſchaften und Verwendung, von Prof. . Bde 
in Bremen. Mit 33 Abbildungen. 

Das autogene Schweiß- und Schneidverfahren von Ingenieur Due — 
in Kiel. Mit 30 Figuren. Nr. 499. 


Bibliothek der Ingenieurwiſſenſchaften. 


Das Rechnen in der Technik u. feine Hülfsmittel (Rechenſchieber, Rechentafeln, 
8 uſw.) von Ingenieur Joh. Eugen Mayer in Karlsruhe 1. B. 
Mit 30 U Nr. 405. 
Weierisiprhfunghweien. Einführung in die moderne Technil der Materialprüfung 
von K. Memmler, Diplom-Ingenieur, ftänd. Mitarbeiter am Kgl. Material» 
prüfungsamte zu Groß- Lichterfelde. I: Materialeigenſchaften. — Feſtigkeits⸗ 
verſuche. — Hilfsmittel für Feſtigteitsverſuche. Mit 58 Figuren. Nr. 311. 
— II: Metallprüfung und Prüfung von Hilfs materialien des Maſchinenbaues. 
— Baumaterialprüfung. — Bapierprüfung. — . — 
Einiges über Metallographie. Mit 31 Figuren. 312. 
Metallographie. Kurze, gemeinfaßliche Darſteuung der Lehre von — De 
tallen und ihren ng ar unter — a nen, der 
Metall mitroſtopte von Prof. E. Henn und Prof. Bauer am fol. 
— (Groß⸗Lichterfelde) der Sgl. —— ochſchule 
zu Berlin. Allgemeiner Teil. Mit 45 Abbildungen im — und 
5 Sia übern auf 8 Tafeln. . 432. 
— I: Spezieller Teil. Mit 49 Abbildungen im Text und 87 8 auf 
19 Tafeln. Nr. 433. 
Statik. I: Die * der Statik ſtarrer Körper von W. Hauber, e 
Ingenieur. Mit 82 Figuren. 178. 
— II: Angewandte Statik. Mit 61 Figuren. — 179. 
Feſtigkeitslehre von W. Hauber, Diplom-Ingenieur. Mit 56 Figuren. Nr. 288. 
Aufgabenſammlun ne Feſtigteitslehre mit Löſungen von R. Haren, Divlom⸗ 
Ingenieur in Mannheim. Mit 42 Figuren. Nr. 491. 
Hudraulik v. W. Hauber, Diplom-Ingenieur in Stuttgart. Mit 44 Fig. Nr. 397. 
Geometriſches Zeichnen von H. Becker, Architekt und Lehrer an der Bau ⸗ 
arg in Magdeburg, neubearbeitet von Profeſſor J. Vonderlinn 
Münſter. Mit 290 Figuren und 23 Tafeln im Text. Nr. 58. 
Schattenkonſtruktionen von Prof. J. Bonderlinn in Münſter. Mit 114 Fig. Nr. 236. 
Parallelperſpektive. Rechtwinklige und ſchiefwinllige Axonometrie von — —. 
J. Vonderlinn in Münſter. Mit 121 Figuren. 


Zentral⸗Perſpektive von Architekt Hans Freyberger, neubearbeitet von Prof. 
J. Vonderlinn, Dir. d. Kgl. Baugewerkſchule, Münſter 1. W. Mit 182 Br 
57. 

Techniſches Wörterbuch, enthaltend die wichtigſten Ausdrücke des Maſchinen⸗ 
baues, Schiffbaues und der Elektrotechnil von Erich Krebs in Berlin. 

I. Teil: Deutſch⸗Engliſch. Nr. 395. 

— II. Teil: Engliſch- Deutſch. Nr. 396. 
— III. Teil: Deurſch⸗Franzöſiſch. Nr. 453. 
— IV. Teil: Franzöſiſch⸗Deutſch. Nr. 454. 
Elektrotechnik. Einführung in die moderne Gleich- und Wechſelſtromtechnik 
von J. Herrmann, Profeſſor an der Königlich Techniſchen Hochſchule Stutt⸗ 
gart. I: Die phyſitaliſchen Grundlagen. Mit 42 Fig. u. 10 Tafeln. Nr. 196. 

— II: Die Gleichſtromtechnik. Mit 108 Figuren und 16 Tafeln. Nr. 197. 
— III: Die Wechſelſtromtechnik. Mit 128 Fig. u. 16 Taf. Nr. 198. 
Die elektriſchen Meßinſtrumente. Darſtellung der Wirkungsweise der ge⸗ 
bräuchlichſten Mexınitrumente der Elettrotechntk und kurze Beſchreibung 
ihres Aufbaues von J. Herrmann, Prof. an der Konigl. Techn. Hochſchule 
Stuttgart. Mit 195 Fig. Nr. 477. 
Radioaktivität von Chemiker Wilh. Frommel. Mit 18 Abbildungen. Nr. 317. 
Die Gleicſtrommaſchine von C. Kinzbrunner, Ingenteur u. Dozent für Elettro⸗ 
technik a. d. Municival School of Technology in Mancheſter. Mit 7RFFig. Nr. 257. 
Ströme und Spannungen in Starfitromnesen von Diplom- Eleftroingenieur 
Joſef Herzog ein Budapeſt u. Prof. Feldmann in Delft. Mit an Fig. Nr. 456. 

Die elektriſche Telegraphie von Dr. Ludwig Rellſtab. Mit 19 Ftauren. Nr. 172. 
Das Fernſpremweſen v. Dr. Ludw. Mellſtab in Berlin. Mit 47 Fig. u. 1 Taf. Nr. 155. 
Sermeſſungstunde von Dipl.-Ing. Oberlehrer P. Werkmeiſter. 2 Bändchen. 
Mit 255 Abbudungen. Nr. 468, 469. 
Maurer- u. Steinhanerarbeiten von Prof. Dr. phil. u. Dr.-Ing: Eduard Schmitt 
in Darmſtadt. 3 Bandchen. Mit vielen Abbildungen. Nr. 419—421. 
Zimmerarbeiten von Carl Opitz, Oberlehrer an der wall. Techniſchen Schule 
in Straßburg i. E. 1 Allgememes, Baltenlagen, Zwiſchendecken und 
Dedenbildungen, hölzerne Fußböden. Fachwertswände, Hänge und Sprenge⸗ 
werte. Mu 169 Abbildungen. Nr. 489. 

— II Daͤcher. Wandbetleidungen, Simsſchalungen, Block, Bohlen⸗ und 
Bretterwande. Zäune, Türen, Tore, Tribünen und Baugerüſte. Mit 

167 Abbildungen. Nr. 490. 
Eiſenkonſtruktionen im Hochbau. Kurzgefaßtes Handbuch mit Beifpielen von 
Ingenieur Karl Schindler in Meißen. Mit 115 Figuren. Nr. 322. 
Der Eiſenbetonbau von Reg.-⸗Baumeiſter Karl Roßle in Berlin-Steglitz. 
Mit 77 Abbildungen. Nr. 349. 
Heizung und Lüftung von Ingenteur Johannes Körting, Direktor der Akt.“ 
Gef. Gebrüder Körting in Duſſeldorf. I: Das Weſen und die Berechnung 

der Hetzungs⸗ und Lüftungsanlagen. Mit 31 Figuren. Nr. 342. 

— I: Die Ausführung der Heuungs- und Lüftungsanlagen. Mit 195 Fig. Nr. 343. 
Gas- und Waſſerinſtallationen mit Einſchluß der Abortanlagen von Profeſſor 
Dr. phil, u. Dr.-Ing. Eduard Schmitt in Darmitadt. Mit 119 Abbild. Nr. 412. 
Das Veranſchlagen im Hochbau. Kurzgefaßtes Handbuch über das Weſen des 
Koftenanichlages von Emu Beutinger, Architekt B. D. A., Aſſiſtent an der Tech⸗ 
niſchen Hochſchule in Darmſtadt. Mit vielen Figuren. Nr. 385. 
Bauführung. Kurzgefaßtes Handbuch über das Weſen der Bauführung von 
Aranmtekt Emu Beutinger. Aſſiſtent an der Techniſchen Hochſchule in Darm» 
ſtadt. Mit 25 Fiauren und 11 Tabellen. Nr. 399. 


Die Baukunſt des Schulhauſes von Prof. Dr.-Ing. Ernft Vetterlein in De 
ftadt. I: Das Schulhaus. Mit 38 Abbildungen. Nr. 443. 
— U: Die Schulräume. — Die Nebenanlagen. Mit 31 Abbildungen. Nr. 444. 
Öffentliche Bade · und Schwimmanſtalten von Dr. Karl Wolff, Stadt-Oberbaurat 
in Hannover. Mit 50 Fia Nr. 380. 
Bafferverforgung der Ortſchaften von Dr.-Ing. Rob. Weyrauch, * 
an der Techniſchen Hochſchule Stuttgart. Mit 85 Figuren. 
Die Kalkulation im Maſchinenbau von Ingenteur H. Bethmann, „Ban 
am Tedmtum Altenburg. Mit 61 Abbudungen. t. 486. 
Die Maſchinenelemente. Kurzgefaßtes Lehrbuch mit Beiſpielen für das en 
2323 und den praftifchen Gebrauch von Friedrich Barth, Oberingenteur 
Nürnberg. Mit 86 Figuren. Nr. 3. 
Metallurgie von Dr. Aug. Geis, diplom. Chemiker in München. I. II. Mit 
21 Figuren. Nr. 818, 814. 
Eiſenhüttenkunde von A. Krauß, diplomierter Hütteningenieur. I: Das Rob» 
eiſen. Mit 17 Figuren und 4 Tafeln. Nr. 152. 
— U: Das Schmiedeiſen. Mu 25 Figuren und 5 Tafeln. Nr. 158. 
Lötrohrprobiertunde. Qualitative Analyfe mit Hülfe des Lötrohres von 
Dr. Martin Henglein in Freiberg. Mit 10 Figuren. Nr. 483. 
Techniſche Wärmelehre (Thermodynamik) von K. Walther und M. ur gr 
Diplom-Angenieuren. Mit 54 Figuren. Nr. 242. 
Die thermodunamiſchen Grundlagen der Wärmefraft- und Kältemaſchinen 
von M. Röttinger, Diplom-Ingenieur in Mannheim. Mit 78 2 
r. 2. 
Die Dampfmaſchine. Kurzgefaßtes Lehrbuch mit Beiſpielen für das Selbſtſtudtum 
u. d. praft. Gebrauch v. Friedr. Barth, Obering., Nurnberg. Mit a8 Fig. Nr. 8. 
Die Dampfteſſel. NKurzgeiahtes Lehrbuch mit Beispielen für das Selbſtſtudium u. 
den prakt. Gebrauch v. Friedr. Barth, Obering., Nürnberg. Mit 67 Fig. Nr. 9. 
Die Gastraftmaſchinen. Kurzgefaßte Darſtellung der wichtigſten Gas maſchinen⸗ 
Bauarten v. Ingenieur Alfred Kirſchte in Halle a. S. Mit 55 Figuren. Nr. 316. 
Die Dampfturbinen, ihre Wirtungsweiſe und Konſtruktion von Ing. Hermann 
Wilda, Profeſſor am ſtaatl. Technitum in Bremen. Mu 104 Abb. Nr. 274. 
Die zwenmäßigſte Betriebskraft von Friedrich Barth, Oberingenteur in Nürn⸗ 
berg. I: Einleitung. Dampfkraftanlagen. Verſchiedene Kraftmaſchinen. 
Mit 27 Abbildungen. Nr. 224. 
— I: Gas-, Waſſer- und Wind⸗Kraftanlagen. Mit 31 Abbildungen. Nr. 225. 
— m: Ciettromotoren. Betriebskoſtentabellen. Graphiſche Darſtellungen. Wahl 
der Betriebskraft. Mit 27 Abbildungen. Nr. 474. 
Eiſenbahnfaurzeuge von H. Hinnenthal, Kgl. Regierungsbaumetſter und Ober⸗ 
ingemeur in Hannover. I: Die Lotomoriven. Mit 89 Abbildungen im 
Text und 2 Tafeln. Nr. 107 
— II: Die Eisenbahnwagen und Bremſen. Mit 56 Abbildungen im Text 
und 3 Tafeln. Nr. 108. 
Die Hebezeuge, ihre Konſtruktion und Berechnung von Ingenieur Hermann 
Wuda, Prof. am ſtaatl. Technikum in Bremen. Mit 399 3 
414. 
Pumpen, hudrauliſche und pneumatiſche Anlagen. Ein kurzer Überblick von 
Regierungsbaumeiſter Rudolf Vogdt, Oberlehrer an der Königl. höheren 
Maſchinenbauſchule in Poſen. Mu 59 Abbildungen. Nr. 290. 
Die landwirtſchaftlichen Maschinen von Karl Walther, Diplom-Ingenteur in 
Mannbeim. 3 Bändchen. Mit vielen Abbildungen. Nr. 407—409, 


Die Preßluftwerkzeuge von Diplom-Ingenieur P. Iltis, Oberlehrer an der 
Katſerl. Techniſchen Schule in Straßburg. Mit 82 Figuren. Nr. 498. 
Nautik. Kurzer Abriß des täglich an Bord von Handelsſchiffen angewandten 
Tells der Schiffahrtstkunde. Von Dr. Franz Schulze, Direltor der Navi⸗ 
gationsſchule zu Lübeck. Mit 56 Abbildungen. Nr. 84. 


Bibliothek der Rechts⸗ u. Staatswiſſenſchaften. 


Allgemeine Rechtslehre von Dr. Th. Sternberg, Privatdozent an der Univerf. 
Lauſanne. I: Die Methode. Nr. 169. 

— I: Das Syſtem. Nr. 170. 
Recht des Bürgerlichen Geſetzbuches. Erſtes Buch: Allgemeiner Tell. 
I: Einlettung — Lehre von den Perſonen und von den Sachen von 

Dr. Paul Oertmann, Profeſſor an der Univerfität Erlangen. Nr. 447. 

— — Il: Erwerb und Verluſt, Geltendmachung und Schutz der Rechte von 
Dr. Paul Oertmann, Profeſſor an der Univerfität Erlangen. Nr. 448. 

— Zweites Buch: Schuldrecht. I. Abteilung: Allgemeine Lehren von Dr. Paul 
Dertmann, Profeſſor an der Univerſität Erlangen. Nr. 323. 

— — II. Abteilung: Die einzelnen Schuldverhältniſſe von Dr. Paul Oertmann, 
Profeſſor an der Untverſität Erlangen. Nr. 324. 

— Drittes Buch: Sachenrecht von Dr. F. Kretzſchmar, Oberlandesgerichts rat 
in Dresden. I: Allgemeine Lehren. Beſiß und Eigentum. Nr. 480. 

— — II: Begrenzte Rechte. Nr. 481. 
— Viertes Buch: Familienrecht von Dr. Heinrich Titze, Profeſſor an der Univ, 
Göttingen. Nr. 305. 
Deutſches Handelsrecht von Prof. Dr. Karl Lehmann in Roſtock. = Bändchen. 
457, 458. 

Das deutſche Seerecht von Dr. Otto Brandis, Oberlandesgerichtsrat in Hamburg. 
2 Bände. Nr. 386, 387. 
Poſtrecht von Dr. Alfred Wolcke, Poſtinſpektor in Bonn. Nr. 425. 
Allgemeine Staatslehre von Dr. Hermann Rehm, Prof. an der Univerfität 
Straßburg i. E. Nr. 358. 
Allgemeines Staatsrecht von Dr. Julius Hatſchek, Prof. an der Univerſität 
Gottingen. 3 Bändchen. Nr. 415—417. 
Preußiſches Staatsrecht von Dr. Fritz Stier-Somlo, Prof. an der Univerſ. 
Bonn. 2 Teile. Nr. 298, 299. 
Deutſches Zivilprozeßrecht von Profeſſor Dr. Wilhelm Kiſch in Straßburg i. E. 
8 Bände. Nr. 428—430. 


Kirchenrecht von Dr. Emil Sehling, ord. Prof. der Rechte in Erlangen. Nr. 877. 
Das deutſche Urheberrecht an literariſchen, künſtleriſchen und gewerblichen 
Schöpfungen, mit beſonderer Berücksichtigung der internationalen Verträge 
von Dr. Guſtav Rauter, Patentanwalt in Charlottenburg. Nr. 263. 
Der internationale gewerbliche Rechtsſchutz von J. Neuberg, Kaiſerl. Re⸗ 
gierungsrat, Mitglied des Kaiſerl. Patentamts zu Berlin. Nr. 271. 
Das Urheberrecht an Werken der Literatur und der Tonkunſt, das Verlagsrecht 
und das Urheberrecht an Werken der bildenden Künſte und der Photographie 
von Staatsanwalt Dr. J. Schlittgen in Chemnitz. Nr. 361. 
Das Warenzeichenrecht. Nach dem Geſetz — Schutz der Warenbezei en 


ch 
vom 12. Mai 1894 von J. Neuberg, Katſerl. Regierungsrat, Mitglied des 
Kaiferl. Patentamtes zu Veri. * 360. 


Der unlautere Wettbewerb von Rechtsanwalt Dr. Martin Waſſermann in 
Hamburg. Nr. 339. 
Deutſches Aslonielredt von Dr. H. Edler v. Hoffmann, Profeſſor an der Su 
Akademie Poſen. Nr. 3 
Militärſtrafrecht von 2 Max Ernſt Mayer, Prof. an der rr Su 
burg . C. 2 Bän Nr. 371, 872. 
Deutſche 1 von friegsgerichtsrat Carl Endres . Würzburg. Nr. 401. 
Forenſiſche ke mag gr von Prof. Dr. W. Weygandt, Direktor der Irrenanſtalt 
Friedrichsberg in Hamburg. 2 Bändchen. Nr. 410 u. 411. 


Volkswirtſchaftliche Bibliothek. 


eee von Dr. Carl Johs. Fuchs, Profeſſor an der uren 
übingen 
Bolkswirtſchaftsvolitik von Präſident Dr. R. van der Borght in Berlin. = er 
Gewerbeweſen von Dr. Werner Sombart, Profeſſor an der ar 
Berlin. 2 Bände. Nr. 203, 204. 
Das Handelsweſen von Dr. Wilh. Leris, Profeſſor an der Univerfttät we 
tingen. I: Das Handelsperſonal und der Warenhandel. Nr. 296. 
— II. Die Effeltenbörſe und die innere Handelspolitil. Nr. 297. 
Auswärtige Handelspolitik von Dr. Heinrich Sieveling, Profeſſor an der 
Univerſität Zürich. Nr. 245. 
Das Verſicherungsweſen von Dr. jur. Paul Moldenhauer, Profeſſor der Vers 
ſicherungswiſſenſchaft an der Handelshochſchule Köln. Nr. 262. 
Verſicherungsmathematik von Dr. Alfred Loewy, Profeſſor an der 1 
tät Freiburg 1. B. Nr. 1 
Die gewerbliche Arbeiterfrage von Dr. Werner Sombart, Profeſſor an ve 
Handelshochſchule Berlin. Nr. 209. 
Die Arbeiterverſicherung von Profeſſor Dr. Alfred Manes in Berlin. Nr. 267. 
e e eee Dr. R. van der Borght in Berlin. * ee 
. 148, 
— IL Beſonderer Teil (Steuerlehre). Nr. 391. 
Die 8 des Auslandes von Geh. Oberfinanzrat O. 9 in 


Die Entwicklung der Reichs finanzen von Präfident Dr. R. van der Ben 
in Berlin. 427. 
Die Finanzſuſteme der Großmächte. (Internat. Staats- u. Rein 
mweien.) Bon O. Schwarz, Geh. Oberfinanzrat, Berlin. 2 Bdch. Nr. 450, 451. 
Soziologie von Prof. Dr. Thomas Achelis in Bremen. Nr. 101. 
Die Entwicklung der ſozialen Frage von Prof. Dr. Ferd. Tönnies in Eutin. Nr. 358. 
Armenweſen und Armenfürſorge. Einführung in die ſoztale Hilfsarbeit von 
Dr. Adolf Weber, Profeſſor an der Handelshochſchule in Köln. Nr. 346. 
Die . Dr. S. Pohle, Profeſſor der — — 
zu Frankfurt a. M. I: Das Wohnungsweſen in der modernen Stadt. Nr. 
— II: Die ſtädtiſche Wohnungs- und Bodenpolitit. Nr. — 
Das 5 in Deutſchland von Dr. Otto Lindecke, Sekretär 
des Hauptverbandes deutſcher gewerblicher Genoſſenſchaften. Nr. 384. 


„ 


Theologiſche und religionswiſſenſchaftliche 
Bibliothek. 


Die Entſtehung des Alten Teſtaments von Lic. Dr. W. Staerk, n ag u. 
Univerfität in Jena. 


Altteſtamentliche Religionsgeſchichte von D. Dr. Max Löhr, N: an ie 
Univerfität Breslau. Nr. 292. 

Geſchichte Jiraels bis auf die griechiſche Zeit von Lic. Dr. J. Benzinger. Nr. 231. 

Landes- u. Volkskunde rere von Lic. Dr. Guſtav Hölſcher in 232 
Mit 8 Vollbildern und 1 Kart 

Die Entſtehung d. eher en Prf. Lie. Dr. Carl Clemen in Bonn. po 


Die Entwicklung der chriſtlichen Religion innerhalb des Neuen u 
von Prof. Lie. Dr. Carl Clemen in Bonn. „388. 


Neuteſtamentliche Zeitgeſchichte von Lic. Dr. W. Staerk, Re an ber 
Univerfträt in Jena. I: Der hiſtoriſche u. kulturgeſchichtliche Hintergrund des 
Urchriſtentums. Nr. 325. 

— I: Die — des Judentums im Zeitalter des Hellenismus und er 
Römerherrſcha Nr. 

Die Entſtehung > Talmuds von Dr. S. Funk in Bostowitz. Nr. a 

Abriß der vergleichenden Religionswiſſenſchaft von Prof. Dr. m. 
in Bremen. 

Die Religionen der Naturvölker im Umriß von Dr. Th. Achelis, ag 
Profeſſor in Bremen. 

Indiſche Religionsgeſchichte von Prof. Dr. Edmund Hardy. * 83. 

Buddha von Profeſſor Dr. Edmund Hardy. Nr. 174. 

Griechiſche und römiſche Mythologie von Dr. Hermann Steuding, Br 
des Gumnafiums in Schneeberg. Nr. 2 

Germaniſche Mythologie von Dr. E. Mogt, Profeſſor an der Univerfität Sein 


Die deutſche Heldenſage von Dr. Otto Luitpold Jiriczek, Profeſſor an = 
Unverfität Münſter. Nr. 8 


Pädagsogiſche Bibliothek. 
Pädagogik im Grundriß von Profeſſor Dr. W. Rein, Direktor des Ni 
gogiſchen Seminars an der Univerſität in Jena. 
Geſchichte der Pädagogik von Oberlehrer Dr. H. Weimer in Wiesbaden. 5 = 
9 Methodit der Voltsſchule von Dr. R. Seyfert, Seminarbireftor 
in Zſchopau. Nr. 50. 
Zeichenſchule von Profeſſor K. Kimmich in Ulm. Mit 18 Tafeln in RE 
Farben- u. Golddruck u. 200 Voll- u. Textbudern. 
Bewegungsſpiele von Dr. E. Kohlrauſch, Prof. am Kgl. Rater- item 
Gymnaſtum zu Hannover. Mit 14 Abbildungen. „ 96. 
Geſchichte des deutſchen Unterrichtsweſens von Profeſſor Dr. Friedrich Ya 
Direktor des Königlichen Gymnaſtums zu Luckau. I: Von Anfang an bis 
zum Ende des 18. Jahrhunderts. Nr. 275. 


— I: Vom Beginn des 19. Jahrhunderts bis auf die Gegenwart. Nr. 276. 


Das deutſche Fortbildungsſchulweſen nach feiner geſchichtlichen Entwichung 
und in ſeiner gegenwärtigen Geſtalt von H. Siercks, Direktor der ſtädt. 
Fortbildungsſchulen in Heide 1. Holſtein. Nr. 392. 

Die mar‘ Schule im Auslande von Hans Amrhein, Direktor der en 
Schule in Lüttich, Nr. 259. 


Bibliothek der Kunſt. 


Stilkunde von Prof. Karl Otto Hartmann in Stuttgart. Mit 7 a 
und 195 Tertilluftrationen. Nr. 


Die Baukunſt des Abendlandes von Dr. K. Schäfer, Aſſiſtent am ee 
muſeum in Bremen. Mit 22 Abbildungen. Nr. 7 
Die Plaſtit des Abendlandes von Dr. Hans Stegmann, Direktor des 2.5 

Narionalmufeums in München. Mit 23 Tafeln. 
Die Plaſtit feit Beginn des 19. Jahrhunderts von A. Heilmeyer in ie 
Mit 41 Bollbildern auf ameritauiſchem Kunſtdruckpapier. Nr. 321. 


Die graphiſchen Künſte v. Carl Kampmann, k. t. Lehrer an der k. k. Graphiſchen 
Lehr- u. Verſuchsanſtalt in Wien. Mit zahlreichen Abbild. u. a 


Die Photographie von H. Keßler, Prof. an der k. l. Graphiſchen Lehr- und 
Verſuchsanſtalt in Wien. Mit 4 Tafeln und 52 Abbildungen. Nr. 94. 


Bibliothek der Muſik. 


Allgemeine Muſiklehre von Profeſſor Stephan Krehl in Leipzig. Nr. 220. 
Muſikaliſche Akuſtit von Dr. Karl L. Schäfer, Dozent an der Univerſität re: 
Mit 35 Abbildungen. Nr. 
Harmonielehre von A. Halm. Mit vielen Notenbeilagen. Nr. I 
ag Formenlehre (Kompoſitionslehre) von Prof. 3 Krehl. 

IL, Mit vielen Notenbeiſpielen. Nr. 149, 150. 
Be Die Lehre von der ſelbſtändigen Stimmführung von — 

Stephan Krehl in Leipzig. 
Fuge. Erläuterung und Anleitung zur Kompoſition derſelben von Se 
Stephan Krehl in Leipzig. 418. 
9 von Muſikdtrektor Franz Mayerhoff in Chemnitz. 2 Text. 
: Notenbeiſpiele. Nr. 437, 488. 
er von Dr. K. Grunsky in Stuttgart. Nr. 344. 
Geſchichte der alten und mittelalterlichen Muſik von Dr. A. Möhler. Mit 
zahlreichen Abbildungen und Muſilbeilagen. I. IL Nr. 121, 347. 
Muſikgeſchichte des 17. u. 18. Jahrhunderts v. Dr. K. Grunsky i. br 
N Beginn des 19. Jahrhunderts von Dr. K. Grunsky in Stuttgart. 
Nr. 164, 165. 


Bibliothek der Land⸗ und Ferſtwiriſchaftt 


Bodenkunde von Dr. B. Bageler in Königsberg t. Br. 

Acerbau- und Vflanzenbaulehre von Dr. Paul Rippert in Berlin u am 
Langenbeck in Bochum. 

Landwirtſchaftliche Betriebslehre von Ernſt Langenbeck in Bochum. — — 

Allgemeine und ſpezielle Tierzuchtlehre von Dr. Paul Rippert in Berlin. Nr. 228. 

Agrikulturchemie I: Pflanzenernahrung von Dr. Karl Grauer. Nr. 329. 

Das aaritulturchemiſche Kontrollweſen v. Dr. Paul Kriſche in Göttingen. Nr. 304. 

Fiſcherei und Fiſchzucht von Dr. Karl Eckſtein, Prof. an der Forſtakademie 
Eberswalde, WUbteilungsdirigent bei der Hauptſtation des a Ver 
ſuchsweſens. Nr. 159. 

Forſtwiſſenſchaft von Dr. Ad. Schwappach, Prof. an der Forſtaladem. Eberswalde, 
Abteuungsdirigent bei der Hauptſtation d. forſtlichen Verſuchsweſens. Nr. 106. 

Die — von Prof. Dr. F. W. Neger in Tharandt. Mit 85 Abbil⸗ 
dungen, 5 Tabellen und 8 Karten. Nr. 355. 


Handelswiſſenſchaftliche Bibliothek. 


Buch führung in einfachen und doppelten Poſten von Prof. Robert Stern, Ober 
lehrer der Offentlichen Handelslehranſtalt und Dozent der Handelshoch⸗ 
ſchule zu Leipzig. Mit Formularen. Nr. 115. 

Deutſche Handelskorreſpondenz von Prof. Th. de Beaux, Offizier de ’Anftruc» 
tion Publiaue, Oberlehrer a. D. an der Offentlichen Gandeistehranftalt 
und Lektor an der Handelshochſchule zu Leipzig. 

Franzöſiſche Handels korreſpondenz von Profeſſor Th. de Beaux, Ddr 
de l' Inſtruction Publique, Oberlehrer a. D. an der Offentlichen Handels- 
lebranftalt und Lettor an der Handelshochſchule zu Leipzig. 183. 

Engliſche Handelskorreſpondenz von E. E. Whitfield, M.-U., Oberlehrer an 

. King Edward VII Grammar School in Kings Lynn. Nr. 237. 

Italieniſche Handels korreſpondenz von Profeſſor Alberto de Beaux, Ober 
lehrer am Königlichen Inſtitut SS. Annunziata zu Florenz. Nr. 219. 

Spaniſche Handels korreſvondenz v. Dr. Alfredo Nadal de Mariezeurrena. Nr. 295. 

Ruſſiſche Handels korreſpondenz von Dr. Th. v. Kawraysky in Leipzig. Nr. 315. 

Kaufmänniſches Rechnen von Prof. Richard Juſt. Oberlehrer an d. Öffentlichen 
Handelslehranſtalt der Dresdener Kaufmannſchaft. 3 Bde. Nr. 139,140, 187. 

Warenkunde von Dr. Starl Haſſack, Proſeſſor an der Wiener Handelsafademte, 
I: Unorganiſche Waren. Mit 40 Abbudungen. Nr. 222. 

— I: Organiſche Waren. Mit 36 Abbildungen. Nr. 223. 

n von Rich. Dorſtewitz in Leipzig und Georg Ottersbach in 228 


urg 
Maß-, Münz- und Gewichtsweſen von Dr. Aug. Blind, Sale © an 2 
Handelsſchule in Köln. Nr. 283. 
Technik des Bankweſens von Dr. Walter Conrad in Berlin. Nr. 484. 
Das Wechſelweſen von Rechtsanwalt Dr. Rudolf Mothes in Leipzig. Nr. 108, 


Siebe auch „Volks wirtſchaftliche Bibliothek“. Ein ausführ- 

liches Verzeichnis der außerdem im Verlage der G. J. Söſchen⸗ 

ſchen Verlagsbandlung erſchienenen handelswiſſenſchaftlichen Werke 
kann durch jede Buchhandlung koſtenfrei bezogen werden. 


Militär⸗ und marinewiſſenſchaftliche 


Bibliothek. 


Das moderne Feldgeſchütz. I: Die Entwicklung des Feldgeſchützes felt Ein⸗ 
führung des gezogenen Infanteriegewehrs bis einſchließlich der Erfindung 
des rauchloſen Pulvers, etwa 1850—1890, v. Oberſtleutnant W. Heydenreich, 
Militärlehrer an der Militärtechn. Akademie in Berlin. Mit 1 Abbild. Nr. 306. 

— I: Die Entwicklung des heutigen Feldgeſchützes auf Grund der Erfindung 
des rauchloſen Pulvers, etwa 1890 bis zur Gegenwart, von 9 
W. Heydenreich, Militärlehrer an der Militärtechn. Ulademie in Berlin. 
Mit 11 Abbildungen. Nr. 807. 


Die modernen Geſchütze der Fußartillerie. I: Vom Auftreten der gezogenen 
Geſchütze bis zur Verwendung des rauchſchwachen Pulvers 1850 —1890 
von Mummenhoff, Major beim Stabe des Fußartillerte⸗Regiments General 
feldzeugmeiſter (Brandenburgiſches Nr. 3). Mit 50 Tertbildern. Nr. 834. 

— I: Die Entwicklung der heutigen Geſchütze der Fußartillerie ſeit Einführung 
des rauchſchwachen Pulvers 1890 bis zur Gegenwart. Mit 33 in u 


Die Entwicklung der Handfeuerwaffen ſeit der Mitte des 19. Jahrhunderts und 
ihr heutiger Stand von G. Wrzodek, Oberleutnant im Inf.-⸗Regt. Freiherr 
Hiller von Gärtringen (4. Poſenſches) Nr. 59 und Aſſiſtent der Kön 3 
wehrprüfungskommiſſion. Mit 21 Abbildungen. 


Militärſtrafrecht von Dr. Max Ernft Mayer, Prof. an der gg u sen 
burg 1. E. 2 Bände. Nr. 371, 372. 


Deutſche Wehrverfaſſung von Karl Endres, Kriegsgerichtsrat bei dem 2. 
iommando des Kgl. bayr. II. Armeekorps in Würzburg. Nr. 40 


Geſchichte des Kriegsweſens von Dr. Emil Daniels in Berlin. I: 925 inte 
Kriegsweſen. 


— II: Das mittelalterliche Kriegsweſen. = = 


Die arg} des Kriegsſchiffbaues vom Altertum bis — Neuzeit. 
I. Zeil: Das Zeitalter der Ruderſchiffe und der Segelſchiffe für die 
Sebnem zur See vom Altertum bis 1840. Von Tlard Schwarz, 
Geh. Marinebaurat u. Schiffbau-Direftor. Mit 32 Abbüldungen. Nr. 471. 


Die Seemacht in der deutſchen Geſchichte von Wirkl. Admtralttätsrat Dr. — 
von Halle, Prof. an der Univerjität Berlin. Nr. 8 


Verſchiedenes. 


Bibliotheks⸗ und Zeitungsweſen. 
Solksbisflotheken (Bücher- und Leſehallen), ihre 8 und eg 
von Emil Jaeſchte, Stadtbibliothekar in Elberfeld. 
Das deutſche Zeitungsweſen von Dr. Robert Brunhuber. = 
Das moderne Zeitungsweſen (Syſtem der Beitungsiehre) von Dr. Robert 
Brunhuber. Nr. 320. 


Allgemeine Geſchichte des Zeitungsweſens von Dr. Ludwig Salomon in 
Jena. Nr. 351. 


Hygiene, Medizin und Pharmazie. 


Bewegungsſpiele von Dr. E. Kohl „ . ms · 
wi erging — re en 2 22 


Der 7 nd Körper, ſein Bau und ſeine Tätigkeiten, von E. Rebmann, 
Oberſchulrat in Karlsruhe. Mit 5 von Dr. med. H. 3 
Mit 47 Abbildungen und 1 Tafel. 


Ernährun d N mittel Ob Dr. Bi 5 
e ee e eee Bo. v. Big 


Die Jufektionskrantheiten und ihre Verhütung von Stabsarzt Dr. = ee ffe 
mann in Berlin. Mit 12 vom Verfaſſer gezeichneten Abbildungen und 
einer Fiebertafel. Nr. 327. 


— — von Med.⸗Rat Prof. Dr. — Direktor des ame En 
Schiffs. u. Tropenkraniheiten in Hamb 
Die Hygiene des Städtebaus von H. Chr. 3 Prof. an der 2 95 
Hochſchule in Hannover. Mit 30 Abbildungen. 
Die Leg. 4 des Wohnungsweſens von H. Chr. Nußbaum, Katy Mu — 
n. Hochſchule in Hannover. Mit 20 Abbildungen. „368. 
Gewerbehygiene von Geh. Medizinalrat Dr. Roth in Potsdam. = 850. 
Pharmakognoſie. Von Apotheker F. Schmitthenner, Aſſiſtent m. 2. 
Inſtitut der Techniſchen Hochſchule Karlsruhe. 


Toxikologiſche Chemie von Privatdozent Dr. E. Mannheim in Fe mi 
6 Abbildungen. Nr. 


Drogenkunde von Rich. Dorſtewitz in Leipzig u. Georg Ottersbach in Ger 
r. 4 


Photographie. 


Die Photographie. Von H. Keßler, der k. k. Graphi 2 
erſuchsanſtalt in Wi. De Taf. und 52 Abbild. * 


Stenographie. 


Stenographie nach dem Syſtem von F. X. Gabelsberger von Dr. Albert 
Schramm, Landesamtsaſſeſſor in Dresden. Nr. 246. 
Die Redeſchrift des 9 Syſtems von Dr. Albert 8 
Landesamtsaſſeſſor in Dresden. „ 368. 
Lehrbuch der Vereinfachten Deutſchen Stenographie (Einig.⸗Syſtem we 
Schrey) nebſt Schlüſſel, Leſeſtücken und einem Anhang von Dr. Amſel, 
Studienrat des Kadettenkorps in Bensberg. Nr. 86, 
Redeſchrift. Lehrbuch der Redeſchrift des Syſtems Stolze ⸗Schrey nebſt 
Kürzungsbeiſpielen, Leſeſtücken, Schlüſſel und einer Anleitung zur Stei⸗ 
en der ſtenographiſchen — von Heinrich Dröfe, amtl. bad. 
andtagsſtenographen in Karlsruhe i. B. Nr. 494. 


weitere Bände find in Vorbereitung. Neuefte Verzeichniſſe 
find jederzeit unberechnet durch jede Buchhandlung zu beziehen. 
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